Beatles Complete - Easy Guitar Edition - Northern Songs

Hier eine Liste meiner Anlage mit der ich meine Songs komponiert, arrangiert und produziert habe, ungefähr in der Zeit von 1991 - Anfang 1995 im Bunker. Ein paar Songs habe ich in meiner 
Wohnung komponiert bis ca 01.05.1997. Mein Raum war in einem Bunker im ersten Stock. Er war ca 17 m2 groß. Mein Vermieter war Henry. Er wollte keine Miete von mir haben. Nur die erste 
Monatsmiete von 300 DM mußte ich bezahlen. Dann hat er wohl eingesehen, daß ich nicht genug Geld habe, um soviel Miete zu bezahlen. Ich mußte auch keinen Strom und Wasser bezahlen 
und hatte im Bunker sogar eine Nachtspeicherheizung, die ich nie angemacht habe, die aber im Winter warm war und den Raum ein wenig geheizt hat. Ich hatte auch 2 (!!!) Toiletten mit 
Waschbecken. Henry ließ mir sogar einen Telefonanschluß legen. Von Anfang an sagte ich ihm, daß er die Anlage mitbenutzen könne. Weil
die DMP-11 Presets hatten, hätte jeder immer seine eigenen Mixe abrufen können. Mit Data Dump konnte man die Daten auch schnell im Notator aufnehmen und zurückspielen. (Das habe ich 
von Wolfgang gelernt.) Das galt auch für den Korg M1r und die R8m. Die Daten nahmen überhaupt keinen Platz auf der Diskette weg. Wären die Presets alle mit Mixen belegt gewesen, hätte 
man also so verfahren können.
Henry mochte aber, glaube ich, die DMP-11 nicht. Ich hatte Anfangs ein 16 Kanal Studiomaster. Als ich es bald wieder verkaufte, über ein Inserat, sagte er: Oh! Das schöne Studiomaster.
Damit ich gesunde Luft im Raum habe, hatte ich mir einen kleinen Luftwäscher von Brinkmann gekauft für ca 300 DM. Ein paar Mal habe ich ihn eingesetzt aber habe dann eingesehen, daß ich 
ihn nicht brauche. Henry hat mir auch eine Fostex 8 - Spur gekauft. Sie hat ca 4000 DM gekostet. Dazu hat er mir ein Multicorekabel gelötet, mit 16 Cinch Aus- und Eingängen. Das war sehr 
praktisch. Ein Mann gab mir den Tip, Kabel selbst zu löten. Ich kaufte billiges Kabel, was sich schlecht rollen ließ und teilweise Stereoklinkenstecker, die ich Mono verlötete. Vorteil war, daß ich 
die Länge des Kabels bestimmen konnte. Wenn die Kabel zu lang sind, sieht man hinter dem Rack zuviele Kabel und das erschwert das eventuelle Umstecken von Steckern. Die Gitarrenkabel 
waren aber hochwertig. Der Raum hatte kein Tageslicht und wenn ich im Sommer in den Bunker gehen mußte, war das furchtbar hart für mich, weil ich den blauen Himmel nicht sehen konnte. 
Ich habe gejammert. Ich habe Henry nicht gebeten, mir die 8 Spur zu kaufen. Das hat er von sich aus getan. Immer wenn ich neues Ampex Tonband bei Amptown gekauft habe, war ich von 
Freude erfüllt. 

Meine Anlage:
1 Paar Lautsprecher, Yamaha, NS-10M, gebraucht von Wolfgang für ca 800 DM gekauft.
1 Symetrix Vorverstärker, mit dem ich den Gesang bei der Aufnahme komprimiert habe, ungefähr 2:1 und beim Abmischen habe ich den Gesang ein zweites Mal 2:1 komprimiert. Diese Technik 
habe ich von Wolfgang gelernt. Nur die Dynamikspitzen.
Den Symetrix habe ich gebraucht von Wolfgang gekauft für ca 1000 DM. Er hatte ein Noisegate und einen 3 fach parametrischen EQ mit einer Bandbreite von 20Hz bis 20KHz. Mit einer 
bestimmten EQ Einstellung, die in der englischen Gebrauchsanweisung angegeben war, konnte man eine Telefonstimme erzeugen. Es hatte auch einen De-Esser, der die Zischlaute entfernen 
konnte. Denn mußte ich aber nie einsetzen. Der Symetrix hatte 19 Zoll und eine Höheneinheit. Ich brauchte ihn auch, um die Aufnahme auszusteuern und auf die Fostex aufzunehmen. Der 
Symetrix war von einer englischen Firma. An der Rückseite waren Klemmkontakte, mit denen man komplizierte Compressoreinstellungen machen konnte. Eine hieß Side Chain. Sie wird, glaube 
ich, im Rundfunk benutzt. Wenn der Sprecher spricht, wird die Musik leiser. Hört er auf zu sprechen, wird die Musik wieder laut.
1 AKG C-1000 S für ca 500 DM bei Amptown gekauft. Ein Kondensatormikrophon. Ich konnte das Mikrophon beim Singen direkt an den Mund halten und brauchte keinen Windschutz (englisch 
Steam Stocking). Bei Wolfgang hatte ich das gleiche benutzt. Nur mit diesem Mikro war es möglich, daß ich gleichzeitig die Bandmaschine bei meiner Gesangsaufnahme bediene. Wenn ich die 
Gitarre aufnahm, übte ich die Stimme so lange bis sie passte und ich keine weitere Idee mehr hatte und nahm sie möglichst in einem Durchgang auf. Nur beim Solo habe ich manchmal Punch in 
Punch out gemacht. 
1 Fostex 8 - Spur, Bandmaschine von Henry für ca 4000 DM gekauft. Dazu ein Verlängerungskabel ca 10 Meter lang für ca 100 DM, mit dem ich die Fernbedienung bedienen konnte und zwar 
die Funktionen Rec, FFW, Rew, Play, Stop. Außerdem konnte man Locator programmieren und automatisches Punch in Punch out. Das Kabel bezahlte ich.
1 kleiner DAT Recorder von Casio, ungefähr in der Größe eines Walkmans, mit dem ich die Aufnahmen digital gemastert habe. Der Recorder hatte eine gute Fade Out Funktion. Der Fade Out ist 
automatisch und dauert immer 10 Sekunden. Der Recorder hat ca 1000 DM gekostet. Außerdem hatte er die Funktion "Record while Playing": Die Aufnahme startet automatisch, wenn der Klang 
ankommt. Ich weiß nicht, ob andere teurere Dat Recorder diese Funktion haben. Ich habe beim Kauf dieses Geräts Glück gehabt. Man muss den Songanfang dann nicht mehr digital nach 
bearbeiten bzw eine Stille weg schneiden. Über Henry habe ich Thomas kennengelernt, der bei Casio gearbeitet hat. Über ihn habe ich den DAT Recorder bekommen. Als er mir einmal 
heruntergefallen war, war er danach etwas kaputt. Der Kassetteneinschub schien verbogen. Thomas hat ihn mir kostenlos reparieren lassen. Diese Reparatur hat bestimmt 500 DM gekostet. 
Ob sie wirklich nötig gewesen ist, weiß ich nicht.
3 Mischpulte Yamaha DMP-11, kosteten ca 6000 DM, 2 Stück gebraucht gekauft von Wolfgang und eins von Amptown für ca 2000 DM. Neupreis 3.800 DM.
Die Mischpulte waren digital und absolut rauscharm. Als ich sie hatte, habe ich alle Regler und Trim Regler (Eingangslautstärkeregler) maximal aufgedreht. Dann hat es gerauscht. Dann habe ich 
einen Basedrumsound abgespielt und dann hat man vom Rauschen nichts mehr gehört. Pro Kanal hatte man 2 Equalizer, die von 20 Herz bis 20 k Herz gingen. Die gewählte Frequenz konnte 
man auch in der Breite verändern. Über Midi Controller Daten konnte man die Kanäle aus und einschalten und sogar die Lautstärke verändern. Man stellte im Notator eine 
Spur auf Record und bewegte einen Regler oder Button am DMP-11, die natürlich ebenfalls eine Midiverkabelung haben mussten. Das Mischpult sendete dann den entsprechenden Controller.
Hatte ich diesen, konnte ich alles programmieren. Ich hätte die Veränderungen auch gleich aufnehmen können aber mit dem Programm konnte ich sie viel präziser ausführen lassen, wenn ich 
sie programmiere. Das Panorama ließ sich auch programmieren. Das DMP-11 hatte aber kurze Fader und keine langen wie ein analoges Mischpult und die Velocity ließ sich nur in 127 Schritten 
programmieren. Pro Pult war ein volles SPX 90 eingebaut und ein zweites mit weniger Effekten. Man konnte jedem Kanal diese 2 Effekte zuweisen.
Wenn ich gemastert habe, habe ich die Mischpultausgänge per Midi stumm geschaltet und kurz vor dem ersten Ton geöffnet, damit kein Rauschen vor dem Songanfang zu hören ist. Alle 
Einstellungen konnte man in Presets speichern, die sich auch benennen ließen. Jedes Pult hatte 99 Presets. Man konnte also eine Mix in einem Preset speichern und dann z.B. für den Mittelteil 
einen zweiten Mix machen und den in einem zweiten Preset speichern. Wenn dann der Song beim Mastern beim Mittelteil war, konnte man das zweite Preset abrufen. Der Übergang war 
nahtlos. Ich habe das nur bei Steppin Stones (und Verrückter Mann) verwendet vor dem Gitarrensolo. Es klingt sehr gut. Bei dem sehr viel teureren Model Yamaha DMP-7 (ca. 8000 DM neu), 
hatte man diese Möglichkeit nicht. Wenn man während dem Mastern also ein zweites Preset abrufen wollte, schaltete das Mischpult sich für einen kurzen Moment stumm. Deshalb sind die 
teuren Mischpulte uninteressant. Sie haben zwar pro Pult einen 3 fach parametrischen EQ, der auch in der Breite verstellbar ist und pro Mischpult 3 Effektgeräte, nämlich SPX-90 aber diese 
Ausstattung ist nicht nötig. Die DMP-11 Mischpulte hatten ungefähr 4 Höheneinheiten und waren 19 Zoll. 
1 Kompressor von Yamaha GC 2020 für die Summe, gebraucht für ca 250 DM, um die Summe leicht zu komprimieren (nur die Dynamikspitzen), damit das Eingangssignal am DAT Recorder nicht 
zu große Ausschläge hat und die Aufnahme keine großen Dynamikunterschiede hat, wie man sie von der klassischen Musik kennt. Der Kompressor hatte auch ein Noisegate. Der Kompressor 
hatte 19 Zoll und 1 Höheneinheit.
1 Exiter für ca 300 DM gebraucht gekauft. Der Exiter hatte 19 Zoll und 1 Höheneinheit. Ich glaube, er war von Aphex. Man sagte mir, daß man einen Exiter so einstellen muss, daß man
ihn nicht hört. Sonst klingt es übertrieben. Irgendwann hört man den Unterschied. Das war tatsächlich so. Es dauerte ca 3 Jahre. Die Qualität war brilliant. Zu hören auf Sylter Girl (Jim Croce) 
und Torn (Natalie Imbruglia).
1 Patchbay mit ca 32 Eingängen für ca 80 DM gebraucht von Wolfgang gekauft. Die Patchbay hatte 19 Zoll und eine Höheneinheit. Mit ihr kann an Aus und Eingänge der Geräte mit einander 
verbinden.
1 Alesis Midiverb 2, gebraucht gekauft von Wolfgang für ca 250 DM. Die Hall, Flanger, Chorus und Echo Programme vom Midiverb konnte man per Midibefehl innerhalb eines Stücks umschalten. 
1 Sampler, Ensoniq ESP, Speicher voll aufgerüstet, für ca 6200 DM bei Amptown gekauft. Ich hatte damals überlegt, ob ich einen günstigeren Sampler von Akai kaufe aber der Verkäufer von 
Amptown überzeugte mich, den Ensoniq zu nehmen. Weil der Speicher nicht ganz aufgerüstet war, war der Preis anfangs bei ca 4000 DM. Zuhause stellte ich fest, daß ich grade mal die 
Schlagzeugsounds, die mit dem Ensoniq mitgeliefert wurden, laden konnte. Danach mußte ich einsehen, daß ich nochmal ca 2.200 DM bezahlen mußte für mehr Speicher. Insgesamt war ich 
wegen dem Speicher noch 2 mal nach dem Kauf da. Jedesmal war ich entsetzt, daß der ESP nicht "funktionierte". Der Sampler hatte eine Tastatur, mit der ich die Mididaten einspielen konnte. 
Das war ein weiterer wichtiger Grund, ihn zu kaufen. Die Ensoniq Sampler sind die einzigen Sampler mit Tastatur. Beim Kauf meines Samplers habe ich mit Amptown verhandelt und durfte dann 
die Roland R - 8 m und den Emulator Protheus (19 Zoll, eine Höheneinheit) sampeln. Amptown wollte aber Kopien haben. Vom Roland R-8m habe ich alle Schlagzeugsounds gesampled ohne 
Karten. Ich benutzte anfangs nur gesamplede Schlagzeugsounds. Diese sind z.B. bei „I never will forget“ und "Right On Time" zu hören. Die Roland R-8m habe ich erst später gekauft. Beim 
Protheus sampelte ich vor allem die Bläser. Wolfgang hatte damals den Protheus. Durch ihn habe ich ihn kennengelernt und habe festgestellt, daß die Bläsersounds sehr gut sind. Der Protheus 
ist ein Sampleplayer. Die Soundbibliothek vom Ensoniq war fast nicht zu gebrauchen. Es waren alte Sounds vom Vorgänger, der, glaube ich, Mirage hieß. Für den Ensoniq gab es ein paar 
Studiogitarrensounds von denen ich nur einen Slide verwendet habe und zwar in dem Song „Pretty Mama“ und "Mona Lisa". Ich habe meine Stimme gesampled, meine Gitarrensounds, anfangs 
noch die gesampelten Schlagzeugsounds von der Roland R - 8m und Schlagzeuggrooves. Z.B. „Funky Drummer“ von James Brown. Diesen Groove haben viele Musiker gesampled. Ich habe ihn in 
einem Song „Give the world for hope“ benutzt. Funky Drummer habe ich von einem Afro Amerikaner, der mit Sampels Musik machte, bekommen.
Er komponierte viel mit alten Funkgrooves und riet mir, den Funky Drummer mit einem zweiten Groove zu mischen, den er mir ebenfalls gab. Er brachte mich also darauf, Grooves zu mischen.
Es erschien auch eine eigene CD von ihm mit Rap und vielen Sampels von ihm. Ich erinnere noch das Sampel einer Stimme: These wicked political Powers must be checked!

Ich bekam danach Grooves von einem Freund. Ich kenne ihn aus der Schulzeit und ich habe ihm auch eine Gitarrenstunde gegeben. Später wurde er zum CD Sammler und hatte viele Funk CDs. 
Mit 2 anderen CD Sammlern bildeten sie ein DJ Trio. Aufträge hatten sie aber nicht. Er nahm mir zum Beispiel auch lange Schlagzeugsoli von Art Blakey auf.
Diese sehr bewegten Grooves mit Crash Becken und Tomms usw. kann man taktweise sampeln und einem Groove unterlegen. Ich habe bei Reise in die Unendlichkeit einen Groove mit Percussion 
unterlegt. Nach dem 2ten Refrain. Insgesamt spielen dort 3 Grooves übereinander. Reise in die Unendlichkeit war mein letztes Stück im Bunker. Ich wurde spirituell und gab meine Musik dafür 
auf. Ich wollte nicht, daß sich mein spirituelles Gedankengut mit meinem Kompositionen vermischt. 
Ich habe fast alle meine Grooves von meinem Freund bekommen. Für seine Freundin hat er mal bei mir im Studio ein Soulstück (Let´s stay together) aufgenommen. Das hat mir sehr viel Spaß 
gemacht. Begeistert unterhielten wir uns oft über die Talkbox, die aber leider immer ein Mysterium blieb (Rätsel gab uns der Gesangssound von Roger Troutman & Zapp auf. Diesen Sound 
kreierte Bassist Bootsy Collins (Groove is in the heart - Deee Lite). Er nahm mir soviele Stücke auf meinen DAT Recorder auf, daß ich eine DAT Kassette mit sehr vielen Sologrooves erstellen 
konnte. Alle in Mono. Wir waren im Rausch. Diese wollte ich mit ihm vervielfältigen und für 100 DM das Stück verkaufen. 
Um an Grooves zu kommen, gab ich eine Anzeige auf. Ich wollte Sampel CDs tauschen. Ein Mann rief an und ich bekam tatsächlich 2 Sampel CDs. Toll waren die Sounds nicht
aber einer war ein tolles mehrtaktiges funky Querflötenthema, das ich in einem Funkplayback verwendete. Es war auch ein sehr schöner Groove dabei, mit
dem ich Reise in die Unendlichkeit einleite. Ich hatte also sehr viel Aufwand, bin aber dadurch zu 2 Sounds gekommen, die sehr wichtig für mich wurden.

Der Ensoniq Sampler hatte nur ca 13 Bit. Der teuerste Sampler war der Akai 1000, der keine Tastatur hatte. Er hatte zwar 16 Bit, war Stereo und man konnte ihn mit mehr Speicher aufrüsten, 
ich glaube 16 MB, und war damit ein professionelles Gerät aber diese Qualität war nicht nötig. Ich glaube, der Akai Sampler kostete damals ca 8000 DM. Der Ensoniq Sampler war Stereo aber 
konnte nicht Stereo sampeln. Wenn man ein Stereosample machen wollte, mußte man den linken und rechten Kanal getrennt sampeln. 
Er hatte aber die Funktion Record while Playing. Der Startpunkt der beiden Sampels war deshalb absolut gleich.
Das habe ich aber nie genutzt, weil mir der Sound vom Groove irgendwie nicht gefallen hat. Meine Samples von Drumgrooves waren immer Mono. Das hat gereicht. Später hatte ich das 
Nachfolgemodell von Ensoniq, nämlich den ASR-10, den ich gebraucht kaufte. Der ASR-10 konnte echte Stereosamples machen und hatte 16 Bit. Er war auf 16 MB aufgerüstet. Das war damals 
sehr viel. Die Time Stretch Funktion war unbrauchbar aber die Effekte waren sehr gut. Ich habe sie aber nur bei „Finwale“ eingesetzt. Ich kaufte mir dann eine Sample CD mit 1000 Grooves 
beim Musik Markt, damals in der Schönstraße bei den Messehallen, für 120 DM, alle Stereo, in verschiedenen Geschwindigkeiten. (Anmerkung: Die Grooves waren zu beliebig. Es ist wertvoller, 
sie einzeln von anderen zu bekommen.) Ich habe sie Mono gesampled. Der Soundunterschied fällt überhaupt nicht auf, weil nämlich Basedrum und Snaredrum immer aus der Mitte kommen. 
Wenn High Hat und Percussion nicht von links und rechts kommen, fällt das nicht auf. Der Output vom Ensoniq Sampler war an den beiden Stereoausgängen unterschiedlich hoch. Ich habe ein 
elektronisches Bauteil einbauen lassen. Es war ein Regler, mit dem man den Output der Kanäle anpassen konnte. Dafür mußte das Gehäuse nicht aufgeschraubt werden. Das elektronische 
Bauteil kostete incl. Einbau ca 80 DM. Den Einbau hat ein Elektroniker gemacht, der mal bei Amptown gearbeitet hat und bei mir um die Ecke wohnte. Als ich den Ensoniq ASR-10 Sampler 
gekauft habe, hat mir der Verkäufer meinen alten Ensoniq Sampler abgekauft. Später hat er mir sogar wieder den Ensoniq ASR-10 abgekauft. Er hatte dann zwei Sampler. Zu dieser Zeit wohnte 
er in einer 1 Zimmer Wohnung und konnte gute Drumgrooves programmieren. Bessere als ich. Er hatte nur 2 kleine JBL Control Lautsprecher. 
1 Korg M1R, gebraucht gekauft für ca 2500 DM. Der M1r hatte 19 Zoll und 2 Höheneinheiten. Diesen Sampelplayer habe ich bei Wolfgang kennengelernt. Ich war von den Sounds
begeistert. Vor allem der Pick Bass und der Klaviersound haben mich sofort in den Bann gezogen. Er hatte 4 Bassounds und ich bin darauf gekommen, sie zu mischen. ZB den Fretlessbass
mit dem berühmten Yamaha DX-7 Superbass. Ich meine, ich habe dadurch einen realistischen Rockbassound bekommen. Man musste bei den Sounds nur den gleichen Midikanal einstellen, um
sie zusammen abzuspielen. Dann konnte man sie im M1 mit der Velocity Einstellung mischen. Die 99 Sounds im M1r sind so exakt zusammen gestellt und aus gesucht, das man mit ihnen 
wahnsinnig viele Sounds selbst kreieren kann. Das wurde mir erst vor ein paar Jahren klar. Man kann diesen Synthi aber vielleicht gebraucht noch kaufen für wenig Geld. 
1 Roland R-8m mit 3 Karten. Diese Schlagzeugmaschine hat heute noch die besten Schlagzeugsounds, die es gibt. Gebraucht gekauft von Wolfgang für ca 700 DM. Die Schlagzeugmaschine hat 
19 Zoll und 1 Höheneinheit. Diese Schlagzeugmaschine enthält 2 besondere Sounds. Einer heißt dry (auf einer Karte), und dieser läßt sich den Snares zumischen, sodaß man viele
Klangvarianten bekommt. Es ist ein blecherner Klang wie von einer Tonne. Man findet diesen Klang bei Rocksnares, kann ihn aber jeder Snare zumischen. 
Leider habe ich das nie benutzt. Ich habe diesen Sound erst nach dem Verkauf der Maschine verstanden. Der andere Sound war ein spezieller Basedrumsound.
Er war besonders tief und er hatte mehr Druck als alle anderen. Wie man so einen Sound herstellt, weiß ich nicht. Er war ebenfalls zum Mischen. Man kann in der R8m zwei Sounds 
übereinanderlegen und im Notator mit nur einer Note anspielen. Das ist einmalig. Heute bin ich mir sicher, daß Roland die R8m so geschickt konzipiert hat, daß sich alle Sounds untereinander 
mischen ließen. Das war für Base und Snare besonders interessant.
Ich könnte heulen, daß ich das erst heute weiß. Wenn man die Sounds zusätzlich verstimmt, hat man noch mehr Möglichkeiten!! 
Die Lautstärke der Sounds untereinander läßt sich dabei auch regeln. Allerdings nur in Schritten von 16 Einheiten. Das hat aber ausgereicht. Die Basedrum klingt sehr gut und es ist unmöglich 
festzustellen, welcher Drumcomputer verwendet wurde. Ich kenne eine Schlagzeugmaschine von Yamaha. Das Modell weiß ich nicht mehr. Sie kostete ca 1500 - 2000 DM und hatte nicht viele 
Sounds. Nur 2 Snaredrums. Ich lieh sie mir mal aus. Ich verwendete sie und bemerkte, daß der eine Sound sich harmonisch in mein Arrangement einbettete. Ich
begriff, daß das Sampel entsprechend von Yamaha bearbeitet worden war. Damals hörte ich noch die NDR Hitparade. Roxette hatten ihren ersten Hit mit She´s got the
look. Ich bin der Meinung, daß in diesem Song, der eine Snaredrumsound der Yamaha benutzt wurde. Das war interessant. Aber eigentlich möchte man originelle Sounds haben, die niemand 
erkennt. Die kann nur die Roland R8m herstellen.
1 Oberheim Matrix 1000 für 600 DM von Wolfgang gebraucht gekauft. Dieser Synthesizer hat 1000 Sounds. Die wenigsten konnte ich benutzen. Es blieben vielleicht insgesamt nur 5 übrig, die 
brauchbar waren aber sehr viel Charakter hatten, soviel, daß sich der Kauf gelohnt hatte. Denn der Oberheim ist ein analoger Synthesizer. Der Korg M1r ist ein digitaler Sampleplayer. Weil der 
Oberheim analog ist, hat er meine Sounds sinnvoll ergänzt. Es gibt den Oberheim 1000 noch als Oberheim 6r oder so und der hat eine Matrix mit Knöpfen, um Sounds zu programmieren. Aber 
das war viel zu kompliziert.
1 Quasar Sampleplayer für ca 800 DM. Er hatte ca 800 Samples und es hat sich leider erst später gezeigt, daß er ein Fehlkauf war. Fast alle waren GM Sounds (GM = General Midi. Das sind 
komprimierte Sounds. Der Sampler spielt nur .wav Dateien ab.). Ich habe nur 3 Sounds verwendet. Mehr gute Sounds hatte er nicht. Den Quasar habe ich beim Musik Markt in der Schönstr. bei 
den Messehallen gekauft. Er mußte beim Werk bestellt werden. Als ich ihn an meinem Geburtstag abholte, mußte ich ihn 4 Stunden lang untersuchen und schließlich feststellen, daß er kaputt 
war. Ich konnte ihn dann umtauschen. Henry, der begann mit Freunden Rave Musik zu komponieren, war am Quasar interessiert, weil man für ihn ein Modul mit speziellen Ravesounds kaufen 
konnte. Ich lieh ihm den Synthesizer und wollte ihn nie zurück haben.
1 Roland VS-1 Sampleplayer gekauft für ca 400 DM. Dieses 19 Zoll Rack mit 1 Höheneinheit hatte ungefähr 100 Sounds und zwar die besten Sounds aller Synthesizer, die von Roland je 
verkauft worden sind. Es war nur ein Stereomodul. Man konnte aber das Panorama so legen, daß man 2 Monoausgänge hatte. Die Streichersounds, die ich in einem Stück benutzte, habe ich 
vor kurzem gesampled mit Audacity und in Die Wellen des Ozeans benutzt. Ich lud mir vor ein paar Monaten die Bedienung Anleitung für den Vintage Player aus dem Internet herunter und 
entdeckte, daß er noch mehr Sounds haben muss. Wenn man seine Songs arrangiert und komponiert, muss das auch schnell gehen. Man kann nicht, wie immer getan wird, Tage lang an einem 
Sound tüffteln. Das behindert den kreativen Prozess. Deshalb kann man die Sound Möglichkeiten der Synthis erst nach vielen Jahren verstehen und dann kann man, wie bei einer Improvisation, 
seine Sounds intuitiv her stellen. 
1 Atari 1040 STF mit Monitor für ca 2000 DM. Neu gekauft in einem Computerladen. 
1 Notator Programm mit Synchronizer für ca 1000 DM. Neu gekauft wahrscheinlich bei Amptown. Die Midiverkabelung und den Umgang mit dem Synchronizer habe ich bei Wolfgang gelernt.
1 Epiphone, Model Texan, 6 - saitig für 2000 DM gekauft. In einem kleinen Fachgeschäft gab es in dieser Zeit viele Vintage Gitarren aus den USA.
1 Epiphone 12-saitig für ca 800 DM plus Koffer für ca 120 DM auch in dem Fachgeschäft gekauft.
1 Ibanez E-Gitarre mit Floyd Rose Tremolo und 2 Humbuckern für ca 1500 DM gekauft bei Musik Markt. Telecaster Form, schwarz mit weißem Metall Pickguard.
1 Rockinger Stratocaster von einem Freund gekauft. Mit ihm habe ich mal Musik gemacht. 1993 nach seinem Tod für 500 DM von seinen Eltern gekauft. Die Saiten klirrten beim
Bending auf einigen Bünden. Deshalb ließ ich für 120 DM neue Bundstäbchen einsetzen.
1 Framus Western Gitarre, geschenkt bekommen von Matthias ca 1980. Damit habe ich fast alle Western Gitarrensoli gespielt auf den englischen Songs. Später habe ich mit der Epiphone 
Texan gespielt. Die Framus Gitarre hatte einen Wert von ca 100 DM und war bundrein. Weil die Bünde so abgespielt waren, entschied ich mich, mit einer Holzfeile das Holz zwischen den 
Bundstäbchen abzufeilen, damit ich besser spielen kann. Die Gitarre war danach in einem Zustand, daß ich vor Unglück fast in Tränen ausgebrochen wäre. Nach und nach habe ich mich aber 
an die Gitarre gewöhnt und habe einen 10er oder 9er Satz E-Gitarren Saiten aufgezogen, damit ich die Bendings wie bei der Blues E-Gitarre machen kann. Das habe ich zufällig davor mal in 
irgendeinem Stück gehört und war sofort begeistert. Es gab früher im NDR 2 die Sendung Dr. Markus. Der Trailer war immer das Stück Big Schlepp vom Dave Pike Set. Dabei spielte Volker 
Kriegel Gitarre und zwar auf einer Jazz Gitarre, die nur mit einem Mikrophon abgenommen wurde. Die Art, wie Volker Kriegel das Gitarrensolo im Stück Big Schlepp gespielt hat, hat mich 
fasziniert und ich habe seit diesem Zeitpunkt versucht, das nachzuahmen. Später habe ich für ca 450 DM ein Pick Up in die Framus einbauen lassen. Leider war das zu teuer. Ich hätte ein 
einfaches Pick Up ins Schalloch klemmen können. Das hätte wahrscheinlich einen besseren Klang gegeben. Mein Pick Up klang zwar gut und hatte auch einen Lautstärkeregler auf der Decke 
aber das Pick Up war für eine umsponnene G-Saite gemacht. Eine blanke Saite G - Saite für die E-Gitarre übte auf den Piezotonabnehmer zuwenig Druck aus. Deshalb klang diese Saite immer 
zu leise. Ich glaube, das ist bei den jetzigen eingebauten Ton Abnehmern immer noch so. Man kann sich aber auch für 40 € einen Ton Abnehmer kaufen, den man ins Schalloch klemmt. Das 
müsste gehen. In meinem Studio im Bunker habe ich die Framus Gitarre dann mit einem Mikrophon abgenommen, damit sie wie die Jazz Gitarrre von Volker Kriegel in dem Stück Big Schlepp 
klingt. Das dieses Stück Big Schlepp hieß, erfuhr ich erst ca 1992 von meinem Freund dem DJ, dem begeisterten CD Sammler. Ich war JJ Cale Fan und hatte 5 LPs von ihm. In einem 
Zeitungsartikel las ich einmal, daß er bei allen Aufnahmen eine billige 5 Pfund Kaufhaus E - Gitarre mit 3 Pickups verwendete. Vielleicht waren es sogar 5. Das war seine erste E - Gitarre. Weil 
er viel an der Elektronik zu löten hatte, war sie hinten immer offen. Tatsächlich ist sein Gitarrensound originell. Ich glaube, daß er alle seine Songs mit dieser Kaufhaus Gitarre eingespielt hat. 
Der Song After Midnight von J.J. Cale wurde auch von Eric Clapton gespielt. Vielleicht sind diese Männer befreundet. 

1 Tom Scholz Rockman für ca 200 DM von Amptown mit einem verzerrten Sound mit Chorus und 2 cleanen Sounds ohne Chorus. (Tom Scholz war der Gitarrist der amerikanischen Rock Band 
Boston.) Diese cleanen Sounds haben ausgezeichnet zu den Humbuckern der Ibanez E-Gitarre gepasst. Insgesamt hatte ich dadurch 6 cleane Sounds. Die Ibanez 100 AV und die Rockinger 
Strat klangen längst nicht so gut mit dem Rockman. 
1 Princeton Reverb Röhre mit 30 Watt, mit dem ich ca ab 1993 verzerrte Röhrensounds herstellen konnte. Gebraucht gekauft für ca 600 DM über eine Anzeige, die
ich aufgegeben hatte. Ich verkaufte in dieser Anzeige meinen großen Musik Man, der keine Vorstufe für verzerrte Sounds hatte, und suchte einen kleineren Verstärker mit Vorstufe. Weil
mein Verstärker teurer war, bekam ich zusätzlich noch einen finanziellen Ausgleich von ca 300 DM. Den Princeton ließ ich bei Amptown umbauen für 200 DM. Ich hatte die Idee, daß man
nach dem Verstärker direkt einen Ausgang, 6.3 mm Klinke, anbringt, damit ich ihn ohne Mikrophon aufnehmen kann und beliebig laut stellen kann. Der Klang war dann sehr gut. Man könnte 
meinen, daß der Speaker auch noch einen speziellen Klangcharakter hat, der wichtig ist aber das ist nicht so. Ich habe vor ein paar Monaten auf einem Mini Ibanez Gitarren Verstärker gespielt, 
der ca 80 € kostet und fest gestellt, daß er eine sehr charakteristische Verzerrung hat! 
1 Rotel HiFi Verstärker für ca 400 DM
1 CD Spieler für ca 400 DM
1 Kassettenrecorder von Henry. Später hatte ich meinen eigenen für ca 400 DM.
1 Diskettenkasten mit vielen Disketten, um die Songs auf dem Atari zu speichern und die Sounds auf dem Sampler.
1 großes Studiorack, 19 Zoll, aus Holz, mit ausreichenden Höheneinheiten für alle meine Geräte. Dieses hat mir Henry zusammengebaut. Er wohnte unweit vom Bunker. 
Die Samplertastatur stand vor mir auf zwei Holzklötzen und darunter die Tastatur vom Atari. Dieses Arrangement habe ich von Matthias gelernt, als wir zusammen im Keller von Wolfgangs 
Privatwohnung unser erstes kleine Studio mit vielleicht 4 m2 einrichteten. Links auf dem Tisch neben dem Sampler lag die Fernbedienung der Fostex. Henry hat das Holz für das Rack bezahlt. 
Wir waren zusammen beim Baumarkt, unweit vom Bunker, und kauften das Holz zusammen ein.
Anschließend baute Henry alles zusammen. Ich sah zu. Er machte das sehr gut. Die Bohrlöcher für die Schrauben senkte er zum Beispiel vorher an. Der Zusammenbau dauerte gar nicht 
lange und es war offensichtlich, daß er soetwas gut konnte. Er hat mir aufgetragen, eine Spraydose mit schwarzer Farbe zu kaufen und es schwarz anzusprühen. Das habe ich getan und das 
sah sehr gut aus. Unter dem Rack waren 4 Rollen angebracht, damit man es von der Wand abrücken konnte, um an die Kabelverbindungen dahinter zu kommen. Das soetwas nötig ist, habe ich 
von Wolfgang gelernt.
Meine 19 Zoll Geräte passten exakt zwischen die äußeren Holzbalken. Ich schraubte sie dann mit Hilfe einer Bohrmaschine und mindestens 2 Schrauben im Holz fest. Wenn die Schraube einmal 
drinn gewesen ist, konnte man sie ein zweites Mal mit einem Schraubenzieher reindrehen. Wolfgang hat es
ähnlich gemacht im großen Studio, das er später einrichtete. Er hat drei dicke Holzbalken zwischen Decke und Fußboden festgeschraubt, grau lackiert und zwischen diese die Mischpulte und 
andere Geräte festgeschraubt.
Wolfgang hat sich auch in der Wohnung einen Raumteiler gebaut. Dieser bestand aus grau lackierten Hölzern, mit denen er mehrere Glasscheiben eingefasst hat. Soetwas ist sehr schwer
zu bauen. Ich lernte also von Wolfgang und Henry, daß man sich Studiomöbel auch billig, praktisch und schnell aber schön selber bauen kann. In meiner nächsten Wohnung baute ich mir dann
einen Tisch, auf den ich einen großen Teil meines Equipments stellte. Ich hatte keine durchgehende Tischplatte, sondern benutzte Bretter mit Nut und Fuge, die man nur zusammenstecken
muß. Die Tischbeine und Tischplatte verband ich mit kurzen Hölzern, die ich im 45° Winkel am Ende zurechtschnitt. Jedes Ende brauchte nur eine Holzschraube. Das hielt sehr fest. 
Das Holz war hell und sah gut aus. Den Tisch benutze ich auch in meiner neuen Wohnung. 
Im großen Studio hatte Matthias die Studiomöbel alle selbst entworfen und mit Wolfgang gebaut. Matthias hatte da eine große Begabung. Außerdem hatte er den Anspruch, daß es sehr
gut aussieht. Soetwas konnte ich nicht. Die Lautsprecher waren ganz links und rechts im Raum angebracht und, wie gesagt, in die Mauer eingemauert. Wolfgang meinte, daß sie so am besten 
klingen. Ohne Stative. Sie waren vom Arbeitsplatz ca 4 - 5 Meter entfernt. Der Raum war mit schwarzen, genoppten Schallschutzmatten verklebt. Der Fußboden war mit demselben schwarzen 
Teppich wie der auf der Holztreppe verklebt. Hinter der
Mauer war ein Gang von ca 1,80 Meter. Hier war das Mikro, das AKG C 1000 S, an der Decke aufgehängt. Durch eine Glasscheibe in der Mauer, konnte man in den Hauptraum gucken. 
Das Mikro nahm ich später aber im Hauptraum in die Hand und bediente dann gleichzeitig die Fernbedienung der Adam Bandmaschine. Das Holzrack war gleich hinter der Tischplatte schräg
links im Raum angebracht. Man konnte bequem von hinten an die Kabelverbindungen gelangen. Der Raum war hoch. Bestimmt 3 Meter und hatte 2 große Fenster. Weil er im Hinterhof lag
war er absolut leise aber doch sehr hell.
In meiner Wohnung baute ich mir auch ein Bettgestell aus Holz, was ich 7 Jahre lang benutzte. Ich baute auch zwei große flache Schubladen mit Rollen, die ich unter das Bett schieben konnte. 
Sie waren sehr groß und ich bewahrte dort Kleidung auf. 

Als ich in den Bunkerraum einzog, hatte Henry 4 quadratische Holzkisten an die Wand gestellt, die oben eine Glasplatte hatten. Ich vermute, daß es mal eine Ladendekoration gewesen ist.
Hierauf stellte ich die Lautsprecher und die Bandmaschine. Außerdem standen in dem Raum zwei alte Tische mit silbernen Beinen und brauner Kunstoffplatte. Hierauf stellte ich meinen
Sampler und den Computer. Unter der Tischplatte war ein weiteres Fach. Hier brachte ich die Bedienungsanleitungen unter.
Damit der Monitor hoch genug stand, nagelte ich mir aus 4 Sperrholzplatten ein kleines Podest und stellte ihn ebenfalls auf den Tisch. Den Tom Scholz Rockman schraubte ich
seitlich ans Rack. Der Princeton stand später links vom Rack auf dem Boden. Wenn ich ein Mikro für die Western Gitarre brauchte, verwendete ich einen Ständer, den ich vor das Rack stellte. 
Ich konnte dann mit der rechten Hand die Fernbedienung bedienen und hatte das Symetrix im Blick und in Reichweite. Beim Komponieren saß ich auf einem alten braunen
Bürostuhl mit Rollen ohne Rückenlehne. Den Stuhl hatte ich von meinem Bruder, mit dem ich in der Zeit zusammen wohnte. 

1 Einbau eines elektronischen Bauteils in den Sampler für 80 DM.
Lautsprecher 800 DM
Symetrix Vorverstärker 1000 DM
Casio DAT Recorder für ca 1000 DM
3 Yamaha Mischpulte für ca 6000 DM
Yamaha Kompressor für ca 250 DM
Alesis Midiverb 2 für ca 250 DM
1 Mikrophon AKG C-1000 S für 500 DM
1 Exiter für ca 300 DM
1 Patchbay für 80 DM
1 Sampler von Ensoniq für ca 6200 DM
1 Korg M1r für ca 2500 DM
1 Oberheim Matrix 1000
1 Quasar Sampleplayer für ca 800 DM.
1 Atari STF 1040 mit Monitor für ca 2000 DM
1 Notatorprogramm mit Synchronizer für ca 1000 DM
1 Roland R-8 m für ca 700 DM. 
3 Karten mit Schlagzeugsounds für ca 200 DM von Wolfgang Sauerwald gebraucht gekauft.
1 Verlängerungskabel für die Fernbedienung der Bandmaschine für ca 100 DM.
1 Kassettenrecorder von Akai für 400 DM
1 Rotel Verstärker für ca 400 DM
1 CD Spieler für ca 400 DM.
1 Princeton Reverb für ca 600 DM
1 Tom Scholz Rockman für ca 200 DM
1 Ibanez E-Gitarre für 1500 DM
1 Rockinger Stratocaster 500 DM
1 Epiphone Texan 6-saitig für ca 2000 DM
1 Epiphone Western Gitarre 12-saitig plus Koffer für ca 920 DM
1 CD mit Drumgrooves von Best Service für 120 DM

Summe: ca  30550 DM. Dazu kommt die Fostex 8-Spur für ca 4000 DM. Also zusammen 35.050 DM. Ich habe versucht, nachzuvollziehen, woher ich das viele Geld hatte. Es ist mir
nicht gelungen. Ich habe es immer von meinem Konto abgehoben. Ich hatte zwar Einnahmen, nämlich Werbemusik Tantiemen, aber das waren zuwenig.

Henry habe ich ca 1982 kennengelernt. Ein Funksänger suchte mit einer Anzeige in einem wichtigen Gitarrenladen Musiker für eine semiprofessionelle Funkband. Die Anzeige
elektrisierte mich. Ich traf Henry das erste Mal in der Wohnung des Sängers. Es war eine 1 Zimmer Wohnung und ich war entsetzt über den Zustand. Später mal hat er sie mit mir und Henry 
gestrichen. Henry spielt Bass und mit ihm übte ich eine Zeit lang mit dem Sänger und anderen Musikern in einem Bunker. Bob, der Sänger hatte eine ganze Wand voll mit LPs und an beiden 
Händen lange unlackierte Fingernägel. Ich musste von Change "Hold Tight" vorbereiten. Ein faszinierendes Stück. Außerdem spielten wir Funkin on the one. Ich glaube, ich spielte in diesem 
Stück immer dasselbe Riff. Ich muss ehrlich sagen, daß mir das damals langweilig wurde. Mich hat kein Groove gepackt usw., der dafür gesorgt hat, daß ich ständig unter Spannung stand.
Ich weiß nicht, wie die Afro Amerikaner das empfinden. Gerne würde ich mit ihnen darüber sprechen. Wir spielten auch Sexmachine. Da war es das gleiche, owohl dieses
Stück 2 Teile hat. James Brown hat dieses Stück nicht alleine komponiert. Es hat mindestens eine Frau dabei geholfen und ich frage mich sogar, ob er es überhaupt komponiert hat. Von dem 
James Brown Schlagzeuger habe ich mal gelesen, daß er nach dem Auftritt nicht aufhören konnte, zu spielen und immer weiter gespielt hat. (James Brown Biographie, Hannibal Verlag)
Die Band zerbrach. Jahre später rief ich Henry an, um mit ihm Musik zu machen. Über eine Anzeige fanden wir einen Ü-Raum im Bunker. Er war klein und hatte keine Toiletten. Im Winter mußte 
ich meine Finger beim Spielen am Heizlüfter wärmen und trug Jacke und Mütze.
Ich kam dann auf die Idee, den Vermieter anzurufen und nach einem anderen Raum zu fragen. Er war sehr erfreut darüber und meinte, daß grade vor einer Woche
ein Raum frei geworden wäre. Ein Mieter hatte nach ca 20 Jahren gekündigt. Es war nicht nur ein Raum, sondern es waren 2 Räume, die von beiden Treppenhäusern des Bunkers 
betreten werden konnten. Unser Raum war ca. 17 m2 groß und der andere ca 18m2. Außerdem gab es noch einen kleinen Raum mit ca 6m2, in dem der Vormieter, ein Lehrer, eine
Dunkelkammer eingerichtet hatte. Ein zweiter Raum war etwas größer. Durch ihn gelangte man in den 2ten größeren Raum. Es waren also insgesamt ca 56m2!!! Ich konnte die Miete 
alleine unmöglich bezahlen. Henry aber war begeistert und hatte genug Geld, um den Mietvertrag für alle Räume abzuschließen. Wir fanden dann über Anzeigen Mitmusiker für eine Funkband und
übten 2 x die Woche je 5 Stunden. Den anderen Raum vermietete er an eine Band. 
Ich mußte nur ca. 30 Mark im Monat Mietanteil bezahlen. Henry war handwerklich geschickt. Er dämmte die Wände des Raums mit Eierpappen, die er mit einer
Heißklebepistole schnell, sicher und unkompliziert anbringen konnte. Es sah sogar gut aus. So habe ich später auch meinen Keller in meiner Wohnung isoliert und dort die Aufnahmen von
meinem Malerfreund gemischt und gemastert. Meinen Keller habe ich bei meinem Einzug 1998 gespachelt und weiß gemalt. Den Fußboden habe ich mit Fußbodenfarbe bemalt. Von meinem 
Malerfreund habe ich die Farbe gekauft. Mein Keller ist ca 10 m2 groß und hatte damals ein Fenster aus Glasbausteinen, sodaß ich Tageslicht hatte. Bei der Sanierung 2007 wurde das Fenster 
verschlossen. Auf die Holztür aus Brettern schraubte ich Auslegeware zur Geräuschisolierung. 
Meine Wohnung ist im Erdgeschoss und der Keller ist unter meiner Küche. Ich machte die Musik richtig laut und ging dann ins 
Treppenhaus. Dort konnte ich fast nichts hören! Deshalb konnte ich unbesorgt Musik machen.

Über eine Anzeige lernte ich ca 1987 Wolfgang kennen. Er hatte viel Geld und war früher selbst
Musiker. 
Zunächst trafen wir uns in der Wohnung seiner Freundin mit der er zusammenwohnte. Danach richtete er den kleinen Keller mit 4m2 ein mit 3 DMP-7 Mischpulten von Yamaha. 
Zunächst verwendeten wir das 24 Track von Steinberg. Danach das Creator Programm. Wir komponierten dort eine Coverversion und eine Eigenkomposition mit vielen Sampels, die ich machte. 
Wir hatten u.a. einen Yamaha TX 16 W Sampler, eine Fostex 8 Spur und ein TX 816. Ein Modul von Yamaha mit 8 DX-7 Synthesizern. Außerdem ein Roland MT 32 und den Schlagzeugcomputer 
Alesis HR-16 mit 16 Bit. (Ich habe entdeckt, daß es für den Yamaha Sampler TX16W eine große Anzahl sehr guter, gesampelter Synthesizer Sounds gibt. Das wurde dem Käufer vom Geschäft 
nicht gesagt! Ganz bestimmt wurden sie von Yamaha gesampled. Es sind zB Sounds vom Prophet dabei. Das Problem bei diesen Synthesizern ist, daß sie so wahnsinnig teuer waren. Hatte man 
entsprechend Geld, war man beim Kauf verblendet. Hinterher erst stellte man fest, daß nur wenige Sounds brauchbar sind. Der PPG Wave Term zB für 60.000 DM braucht viele Jahre 
Einarbeitung Zeit. Dann gibt es aber schon neue, billigere und bessere Synthesizer. 
Der PPG ist so groß, daß man ihn in seine Kompositions Umgebung nicht integrieren kann. Das sind aber jetzt nicht alle Nachteile dieses Synthesizers.)
Matthias kannte einen jungen Plattenprodzenten. Unsere Kompositionen wurden dann in einem Studio gemischt, gemastert und als LP veröffentlicht. Der Produzent bezahlte alles. Wir haben 
damit kein Geld verdient aber ich hatte genug Geld durch den Zivildienst und fand alles sehr aufregend. Das ging allen so.
Außerdem bekamen wir alle eine LP von dem Produzenten mit einem tollen Cover.
Wolfgang sah bald ein, daß der kleine Keller zuwenig Möglichkeiten bot. Er mietete über einen Makler einen alten Waschraum in seiner Nähe im Hinterhof. Ca 70m2.
Darüber gab es einen kleinen gemütlichen Aufenthaltsraum.
Wir renovierten alles zusammen mit Matthias. Wolfgang war früher selbst Musiker. Er war regelmäßig bei Amptown und kaufte dort alles, was das Herz begehrte. Wir hatten 2 sehr große JBL 
Lautsprecher in die Wand, die wir mit Backsteinen und Mörtel selbst gemauert hatten, eingebaut. Der Klang war ausgezeichnet.
Wolfgang kaufte für die JBL nur einen einfachen HiFi Verstärker. Er kannte sich mit Technik aus und ohne ihn hätten wir das Studio nicht einrichten können. Was gekauft wurde, entschied
ausschließlich er. Wir sprachen nie mit ihm vorher darüber. Er kaufte dann auch 2 Adam. Adam sind digitale 12 Spur Bandmaschinen, die mit einer Fernbedienung bedient werden.
Mein ehemaliger Schulfreund aus der 4ten Klasse, Matthias hatte Kontakt durch einen Freund zum Besitzer einer Werbefilm Agentur. Für jeden Film brauchte man Werbemusik. Es gab eine 
Vorlage, die nachkomponiert und verändert werden musste. 
Die Zusammenarbeit mit Matthias zerbrach, weil ich nicht mehr in der Lage war, Werbemusik zu komponieren. Ich verstand damals nicht, daß es nur Programmusik ist und mir war
der Unterschied zur normalen U - Musik nicht klar. Außerdem bekam ich Gewissensbisse, weil ich das Gefühl bekam, mich mit meinem künstlerischen Wesen für die Werbemusik zu
prostituieren. 
Wolfgang stellte den Kontakt zu verschiedenen Mischern her. 
Einen haben wir öfter beschäftigt. Ein Werbeauftrag war ein Stück von ca 3.5 Minuten. Der Mischer hat es gemischt, wofür er ca 8 Stunden brauchte. Das hat 10.000 DM
gekostet. Sie wurde aber nicht genommen. Wolfgang hat ihn trotzdem bezahlt. Leider konnte ich beim Mischen nicht dabei sein, was ich sehr schade fand. Der Mix war sehr gut und hätte aus 
einem Londoner Studio kommen können. Er war transparent und alle Sounds waren deutlich voneinander getrennt. Irgendwie wurde ich damals aber ein wenig stutzig. Warum, kann ich erst 
heute sagen. Ich hörte nämlich, daß unsere Sounds nicht professionell waren. Es waren nunmal, bis auf das verzerrte Gitarrensolo, alles Werksounds von Synthesizern. Wir hatten zB, glaube 
ich, auch einen Roland D 110 mit GM Sounds verwendet. Den Pick Bass vom Korg M1 haben wir nicht mit einem anderen Sound vermischt. 
Man hätte alle Sounds neu bearbeiten und aussuchen müssen. Wenn man aber alle Sounds austauscht, erhält man ein neues Stück und damit funktioniert die Komposition nicht mehr.
Das muss der Mischer gewußt haben!!! Wolfgang hatte von Steinberg eine Software für den Atari gekauft, wir hatten ja 3, mit der man die 3 DMP - 7 Pulte bequem einstellen konnte. Ich habe 
diese Software auch benutzt.
Es kristallisierte sich heraus, daß ich der Songschreiber war und Matthias nur Werbemusik komponieren wollte und das auch sehr gut konnte. Wolfgang war ein ganz normaler Mann, der nicht 
rauchte und trank und sich unauffällig kleidete. Er fuhr nur einen einfachen Golf. Nachdem ich nicht mehr in der Tanzband spielte, rief ich Henry an und sagte ihm, daß ich in unserem alten Ü - 
Raum ein Studio einrichten wolle, um dort Bands aufzunehmen. Er willigte ein. 

Als ich 1986 in das Studentenwohnheim in der Nähe der Sternschanze zog, begann ich Werbemusik für meinen Vater zu komponieren. Bei seinem ersten Auftrag lernte ich in einem Studio die
Möglichkeiten des Commodore 64 kennen und war begeistert. Ich grübelte danach verzweifelt, wie ich ohne Studio ebenfalls den Commodore 64 vielleicht benutzen könnte und rief
meinen alten Schulfreund Matthias an. Ich hatte ihn jahrelang nicht gesehen aber wir hatten ein gutes Verhältnis. Der Grund war folgender: Ich fand damals für meine erste Band, eine 
Bluesband, einen schönen Ü-Raum mit Tageslicht. Er übte dort ebenfalls in einem anderen Raum mit seiner Band, musste ihn aber aus verschiedenen Gründen verlassen. Ich bot ihm dann an, in 
meinem Raum mit zu üben.
Den Raum teilten wir uns mit 3 Bands. Die Organisation und das Bezahlen von Miete und Strom übernahm ich. Matthias war glücklich, in meinem Raum mit seiner Band günstig üben zu
können. Das hat er wohl nie vergessen. Als ich ihn also anrief und fragte, was er musikalisch so macht, erzählte er mir, daß er tatsächlich einen Commodore 64 besitzt, einen Sampler
Prophet 2000 und einen Roland Juno. Er hatte einen Raum mit einem Freund zusammen gemietet in einem Bunker im 5ten Stock. Er gab mir einen Schlüssel und ich durfte alles benutzen und 
kennenlernen. Miete wollte er nicht haben. Ich musste mich nur an den Versicherungskosten beteiligen. Einmal im Jahr. Matthias hat nie ein Instrument gelernt. In seiner Band spielte er mit 
Schulfreunden zusammen. Er spielte auf einem Keyboard nur ein paar Töne. Später programmierte er auch eine TR 808. Einfälle zu Songs hatte er früher mehr, später weniger. Er kannte ein 
Studio, was darauf wartete, von ihm Kompositionen zu erhalten aber konnte nichts abliefern. Seine Lieblingsband war Kraftwerk. Vangelis mochte er auch. Er spielte mir auch etwas von der 
Band Devo vor. We are Devo. Das Stück habe ich bis heute nicht vergessen. Er kannte sich mit Donna Summer aus und gab mir tatsächlich die besten Songs von ihr! Ich meine, Quincy Jones 
produzierte alle Stücke auf der LP. Als Intro zu einem Stück spielte er etwas aus dem Wohltemperierten Klavier von Johann Sebastian Bach. Ca 2002 rief mich Matthias nach vielen Jahren an 
und lud mich ein, ihn zu besuchen. Die Fahrkosten mit der Bahn, ca 300€, bezahlte er mir. Auf der Fahrt dorthin hatte ich wieder Paranoiaeindrücke. Ich meinte, in den Gesichtern der 
Menschen, andere Menschen wieder zu erkennen. Ich überlegte, ob Matthias diesem Mann gesagt hat, sich zu mir in die Bahn zu setzen, um mich zu verwirren. Er hatte zwei kleine Räume 
gemietet, die in einem größeren Studio waren, das ebenfalls Produktionen machte. Ich fühlte mich in seiner Gegenwart unglaublich wohl. Er zeigte mir, wie er komponiert. Er hatte keine Midi 
Tastatur, sondern ging in den Noteneditor und zog sich mit der Maus Ton für Ton in den Editor. Dafür gab es ein spezielles Feld. Ich rümpfte über diese Methode die Nase. Schließ-
lich macht es doch Spaß, sich etwas auf der Tastatur auszudenken! Ich hätte mir gewünscht, daß er mir etwas mit untypischen Sounds vorspielt und zeigt, wie innovativ er sie programmiert 
hat. Soetwas kann er. Für ihn ist der Computer ein Instrument. Es war ein Apple Computer und das Programm hieß Logic. 

Ich bereitete im Bunker, im Raum von Matthias, die Jingels vor. Die Aufträge bekam ich von meinem Vater. Matthias hatte einen tollen Klaviersound im Prophet und die sanften Streicher vom 
Juno. Im Hintergrund hört man die Klänge von gesampelten Töpfen. Er bediente den Prophet und wie man das machte, zeigte er mir. Auch die Bedienung des Commodore 64. Matthias hat seine 
Technik ebenfalls nicht immer selbst gekauft. Der Prophet für 6000 DM wurde ihm von einer Frau geschenkt. Sein Freund kaufte eine Fostex 4 Spur und ein Yamaha FB 01, was putzige Sounds 
hatte. Sehr gerne würde ich die heute nochmal hören. Mit Matthias verband mich dann wie früher ein sehr freundschaftliches Verhältnis. Er wohnte in einer WG. Ich wohnte in einem 
Studentenwohnheim. Wir wohnten nah beieinander.
Ich war es also, der anfing mit der Werbemusik Geld zu verdienen (von dem Verdienst wollte er keine Beteiligung) und der die Idee hatte für die Anzeige, über die wir Wolfgang kennenlernten.

Für einen Jingle bekam ich ca 600 DM - 1500 DM. 
Die Sängerin kostete 500 DM
und das Studio ca 300 DM. 120 DM/ Stunde. Es war bei mir in der Nähe.
Ich habe es ausgesucht, weil es eine Rackversion vom Prophet 2000 hatte und relativ günstig war. Ich brauchte also nur meine Sounds mitzubringen. Außerdem war es nur ca 
3 Minuten entfernt. Der Tontechniker spielte auch in einer Tanzband, in der ich ihn zufälligerweise Jahre später ersetzte aber nur für ca 7 Auftritte. Dann wurde ich gekündigt, weil ich nicht 
gut genug singen konnte. 

Die Musik für eine Autobahnraststätte, habe ich im Bunker vorbereitet und einfach auf die 4 Spur Fostex X 15 Stereo aufgenommen. Ich rief im Tonstudio an, in dem die Gesangsaufnahme 
stattfinden sollte und sprach mit dem Tontechniker. Ich ging dann mit der Fostex ins Studio, ein hoch professionelles Sprachstudio für 250 DM pro Stunde und der nahm die Stereoaufnahme 
einfach auf, ohne sie zu bearbeiten. Mein Vater war wieder dabei und gab mir wieder ein tolles Gefühl.
Die Sängerin war gleichzeitig auch Schauspielerin. Sie war sehr schwierig, weil sie lange auf den Studiotermin warten und von mir immer 
wieder vertröstet werden musste. Im Studio sang sie den Jingle nur einmal. Ich begriff, daß sie ihn nicht öfter singen würde. Glücklicherweise klang die Aufnahme ausgezeichnet und der
Tontechniker machte einen tollen Mix. Viel Geld gab es für diesen Auftrag auch nicht. Mein Vater hatte ihn getextet. Jahre später las ich in der Zeitung, daß die Sängerin ein eigenes 
Tanzstudio in Bergedorf, glaube ich, leitete. Außerdem las ich ihren Namen mal im Abspann von einem Film. 

Der nächste Jingle war für ein Teppiche und Tapetengeschäft. Ich musste den Jingle vorbereiten und extra zum Besitzer fahren, um ihn dort dem Inhaber höchstpersönlich vorzuspielen. Das 
geschah im Kassettenspieler von seinem Auto! Die Fahrkosten für die Bahn musste ich selbst bezahlen. Ca 120 DM. Auch für diesen Jingle bekam ich nicht viel. Die Sängerin war professionell. 
Sie bekam auch 500 DM. Ich nahm ihn im gleichen Studio auf, in dem ich auch den vorherigen Jingle aufgenommen hatte.
Zu diesem Jingle gab es einen Film, der vom einem Videostudio gedreht worden war. Als die Musik unterlegt wurde, war ich dabei. Das war sehr interessant. Mein Vater hat an seinen Aufträgen 
nie viel verdient. Er konnte nicht verhandeln.


Ich habe von den Sängerinnen nie eine Aufnahme verlangt, um vor dem Studiotermin ihre Stimme zu hören. Ich habe sie einfach ins Studio eingeladen. Dabei habe ich den Empfehlungen
vertraut. Ich habe mir auch keine Gedanken darum gemacht, ob die Tonart des Jingels richtig ist. Alle Jingels machte ich, als ich im Studentenwohnheim
wohnte. Mein Vater besuchte mich dort häufig und übernachtete in meinem Zimmer. Ich habe mich immer über seinen Besuch gefreut. Er war sehr genügsam und hatte originelle Einfälle.

Eine Kindermelodie komponierte ich auf dem Klavier, das bei meiner Mutter in der Wohnung stand. Ich bekam für diesen Auftrag 1000 DM. Die Studiokosten waren hoch. Ca 600DM.
Es war mein zweiter Auftrag. Mein Vater war im Studio dabei und bekam dafür kein Geld. Es machte ihm großen Spass. Wäre er nicht gewesen, wäre die Produktion unmöglich ge-
worden. Das Studio war am Stadtrand und wir mussten den Roland Juno Synthesizer wegen den Streichersounds aus dem Bunker holen. Es zeigte sich, daß dieser Sound
unersetzbar war und im Studio kein entsprechender Sound vorhanden war. Mein Vater hatte ein Auto und fuhr mit mir in den Bunker um den Juno zu holen. Wir haben fast den ganzen
Tag mit der Produktion verbracht aber es hat großen Spass gemacht. Der Produzent war später persönlich im Studio, um sich den Senkel abzuholen. 
Mein erster Auftrag von meinem Vater war ein Jingle für einen Baumarkt. Ich hatte die Idee und mußte ihn im Studio vom Studiobesitzer programmieren lassen. Ich glaube, ich bekam ca 600 DM 
von meinem Vater incl. Studiokosten. Ich sang den Jingel. Ich mochte meinen Vater sehr, sehr gerne. Ich habe ihm mal gesagt, daß er ein Künstler ist und nicht in die Werbebranche gehört. 
Der Bassist meiner Bluesband, den 1982 ich über eine Anzeige in einer Zeitschrift kennenlernte, erzählte mir am Telefon, daß er eine PA besäße. Das beeindruckte mich stark und ich wollte 
unbedingt mit ihm zusammenspielen. Er baute dann tatsächlich während unserer Proben sein Mischpult und seine Mikrophone auf und nahm unsere Proben regelmäßig auf. Das war toll. Wir 
mussten nichts dafür bezahlen. Der Klang war ausgezeichnet. Wir brachten ihm unsere Kassetten mit und darauf nahm er alles auf. Ich hatte eine Ibanez Artist 100 AV, die ich bei Brinkmann 
gekauft hatte. Einen Teil bezahlte ich gleich und den Rest durfte ich in kleinen Raten zu ca 35 DM bezahlen. Ich hatte einen Fender Verstärker, den ich bei Amptown für 1000 DM gekauft hatte.
Weil ich von Verstärkern nichts verstand, übersah ich, daß er keine Vorstufe hatte und ich ihn nur clean spielen konnte. Ich kaufte mir deshalb ein kleines Overdrive Effektpedal von BOSS,
daß einen sehr schönen Sound hatte. Ich konnte es so einstellen, daß das Solo von mir immer mit etwas mehr Lautstärke gespielt werden konnte. So wie bei einer Kanalumschaltung konnte ich 
es mit dem Fuß bedienen. Das ging schnell und sicher. Was aber eine Kanalumschaltung war, wußte ich damals nicht. Ich war zufrieden, obwohl der Bassist einen Fender Precision Bass hatte, 
einen großen Ampeg Verstärker und der Gitarrist eine teure Gibson Halbresonanz mit F-Löchern im Korpus und mit Fender Verstärker. Für die Verzerrung benutzte er ein günstiges Bauteil.
Es kostete 40 DM und konnte hinten in den Verstärker gesteckt werden. Bei mir ging das aber nicht. Bei meinen Soli verkrampfte und verdrehte sich mein Körper vor Aufregung. 

Das Geld für Gitarre und Verstärker habee ich als 16 jähriger als Leiharbeiter für 7 DM pro Stunde in den Schulferien verdient.
Die Ibanez Artist 100 AV ist eine sehr gute Gitarre, die noch heute gebraucht gesucht ist und für die man das doppelte des Neupreises bezahlt. Der Trick von Ibanez war, daß sie damals 
Gitarren bauten, die die gleiche Form der amerikanischen Gitarren von Fender und Gibson hatten. Das wurde ihnen verboten, weil sich die Ibanez Gitarren, die günstiger und besser waren, zu 
gut verkauften. Das Japaner auch Gitarrenverstärker bauen können, ist natürlich klar. Leider gibt es keine japanischen Gitarrenverstärker in Deutschland. Ich hatte früher mal den Roland Cube 
60. Von Roland gab es auch den Jazz Chorus 120 und 50, glaube ich. Der Jazz Chorus 120, sollte, glaube ich, an den Fender Twin Reverb mit 120 Watt erinnern.
Ich verkaufte die Gitarre nachdem die Bluesband auseinanderging, weil ich frustriert war, für ca 450 DM. Neupreis 1150. Den Verstärker verkaufte ich auch.
Unsere Verstärker und das Mischpult vom Bassisten stellten wir auf ein Baugerüst. Matthias kam auf die Idee, dieses, was Bauarbeiter vor dem Eingang der Ü - Räume liegen gelassen hatten, zu nehmen und an einer freien Wand im unserem Raum aufzustellen. Das war sehr praktisch. Das Gerüst war sehr stabil und wir konnten unsere Geräte drauf stellen, ohne Angst haben zu müssen, daß es zusammenbricht. 
Der Raum war bei Einzug an der Decke geräuschisoliert und mit Teppichen ausgestattet. Dafür musste ich 300 DM Abstand alleine bezahlen.
Der Bassist ist immer beim Blues geblieben und spielte später bei einer bekannteren Bluesband. Sie hatten nicht viele Auftritte aber einmal sah ich sie öffentlich.


- Peter Bursch´s, Das Gitarrenlehrbuch Band 2, Voggenreiter-Verlag. Ohne Noten. Mit 40 populären Liedbeispielen aus Folk, Rock, Blues und Rag, mit 2 Schallfolien (Nicht mit CDs!!), Von halb 
so schlimm bis ganz so stark.
Es müssen drin sein der Dill Pickle Rag, Jazzakkorde: G maj7 nach G6 und A-7, A-6 mit bestimmter Jazzgriffweise. Picking von Black Bird (Beatles) nicht im Beatles Complete!!! Außerdem ein 
Picking Blues in E mit einem verminderten Akkord, der nach dem ersten Akkord, E7, kommt.
Auf der Rückseite steht der Author, stützt sich auf einen schwarzen Gitarren Koffer und zeigt nach oben. Auf dem Kopf trägt er einen Hut. Nur mit großer Tabulator. Ohne Noten.

- Ich würde Anfängern der Gitarre empfehlen, Musik von den Beatles zu kaufen. Sie ist leicht und angenehm hörbar. Man kann sich dazu das Song Book "Beatles Complete" kaufen. Bis auf ein 
Stück sind hier alle Beatles Songs drin. Jeder übersichtlich auf einer Seite mit Akkorden und Text. Es gibt solche guten Song Bücher sonst nicht. Es sind viele unbekannte Beatles Perlen 
enthalten. Zum Schluß mag man jeden Song. Von diesem Song Buch hat man sehr lange etwas. Das Buch hat ein ganz tolles Cover. John Lennon konnte 4 saitiges Banjo spielen und kannte 
viele Akkorde, die nur über 4 Saiten der Gitarre gehen. Mit diesen vielen Akkorden hat er zusammen mit Paul Mc Cartney seine Songs ge schrieben. Ich glaube, es ist deshalb kein schwerer, 
großer Barree Akkord dabei. In ihrem bekanntesten Song She loves you ist zB in der Bridge kurz vor dem Refrain ein Bb Moll 6 Akkord enthalten und es ist erstaunlich, wie gut der passt an 
dieser Stelle. Leider ist diese Ausgabe nicht leicht erhältlich. Eine andere Ausgabe kann ich nicht empfehlen: The Beatles Complete, Guitar Edition, Northern Songs Limited/ Wise Publications,
ISBN 10: 0860 0100 23 und ISBN 13: 9780 8600 10029
Es gibt auch eine Piano Edition aber die kenne ich nicht. Sie ist aber im gleichen Verlag erschienen und hat dasselbe Cover.

- Helmut Grahl - Songbook für die Folk Blues Gitarre Band 2
https://www.hebu-music.com/de/artikel/-/tenuto-musik-edition-gmbh/songbook-fuer-die-folksblues-gitarre.905216/  Finger Pickings (Buddy Bolden´s Blues (Jazz Akkorde), Nobody knows you, 
when you´re down and out), Instrumentals, Infos und Gitarren Stimmungen wie Dropped D, offene G, D und C Stimmung. ZB How Long Blues von Leroy Carr und I can´t be satisfied von Muddy 
Waters. Johnny Winter spielt Slide Gitarre (Dobro) im Original. Ringbindung. Tusche Zeichnungen. Mit Noten und Tabulatur.
Ein ganz tolles Buch. Zufälligerweise durfte ich meine 12 - saitige Epiphone ca 2000 an Helmut Grahl verkaufen. Er meldete sich auf meine Anzeige.
Ich wollte die Slide Stücke nicht nachspielen, weil ich nur eine einfache Konzert Gitarre mit Nylonsaiten 
hatte und bis heute eine große Abneigung dagegen habe, meine Gitarre offen zu stimmen. Das ist merkwürdig bei mir. Merkwürdiger weise habe ich aber bei dem Slide Stück Poor Boy, offene D 
- Stimmung, von Leo Kottke, meine Nylon String Gitarre doch um gestimmt und mit Bottle Neck gespielt. Ich würde einen leichten aus Glas empfehlen. Es wird auch die einfachere Dropped D 
Stimmung erklärt. Leo Kottke spielt Louise in dieser Stimmung. Er spielt eine 12 - saitige Western Gitarre. Man kann das Stück aber auch mit einer 6 saitigen spielen. Das Slide Solo kann man 
auch als Finger Picking spielen. 


- Cross Picking  https://www.ebay.com/itm/255617920676 
MEL BAY'S Fingerstyle Cross-picking Solos By Tommy Flint (RARE). Nur mit Tabulatur. Vorerst nur zur Ansicht!!! Nicht von dieser Seite kaufen! Man bekommt es als .pdf Datei.

- Country Rock Guitar, Green Note Music Publications. Mit Noten und Tabulatur. Nur zur Ansicht. Kann man von hier nicht kaufen.
https://www.amazon.com/Country-Rock-Guitar-Record-Green/dp/0912910070

- Ragtime Gitarre: Der Gitarrist Giovanni de Chiaro (Nylon Strings) hat das Gesamt Werk vom Pianisten Scott Joplin für die Gitarre notiert. Die Gesamt Ausgabe heißt Scott Joplin on Guitar. Es 
sind 52 Stücke, die auf 4 CDs er hältlich sind. Gespielt von Giovanni de Chiaro. Sie sind nur mit Noten notiert und im Mel Bay Verlag er schienen. Außer den Noten gibt es keine Angaben. Alle 
Stücke sind in derselben Stimmung. Die A - Saite wird auf G herunter gestimmt und die E-Saite auf D. Weil es keine Tabulatur ist und man die normale Stimmung sonst immer auf der Gitarre 
hat, muss man die Noten der A und E Saite im Kopf um rechnen. Das ist aber nur ein Gewöhnungs Prozess, der einem mit der Zeit immer besser ge lingt. Weil alle Stücke in dieser Stimmung 
sind, muss man also wirklich nur das lernen. Man hört nicht, daß die Stücke alle in der selben Stimmung sind. Durch die tiefer gestimmten Bass Saiten, klingen die Stücke voller und 
beschwingter. Weil ein Stück meistens über 6 Seiten geht, sollte man es so schnell wie möglich aus wendig lernen. Dann spart man sich das Blättern der Seiten. Wenn man ca 20 Stücke kann, 
kann man sie öffentlich zB in einem Club vor spielen. Es sind Rags, Polkas und Märsche. 

- Stride Guitar von Guy van Duser, Mel Bay Verlag. Hatte ursprünglich eine Kassette auf der alle Stücke zu hören sind. Ich habe es vor ca 3 Jahren anti quarisch gekauft für 35$, ohne 
Kassette. Alle Stücke sind gut. Im letzten Stück spielt van Duser einen Walkin Bass und darüber eine ständig wechselnde 2 te Stimme, die völlig un abhängig vom Walkin Bass ist. Es hört sich 
an, als spielten 2 Gitarren. Insgesamt sind es ca 7 Stücke.

-  Ich hatte mal 2 oder 3 Stunden bei Peter Fischer Unterricht, der auch bei Tri Atma Gitarre spielte. Ich lernte ihn auf einem Musikworkshop kennen, der in einer Gesamtschule stattfand und 
Spielraum hieß. Er war dort Lehrer. Wir spielten sehr interessante Stücke von ihm. Ich weiß es nicht mehr ganz genau. Es war ein 11/8 tel Takt, der von einem 13/8 tel Takt und einem 7/8 
tel Takt begleitet wurde. Es klang nicht dissonant aber vollkommen anders. Soetwas spielte ich auch ca 1 Jahr später mit einem begabten 12 Ton Komponisten und Gitarristen, der ca 3 Jahre 
älter als ich war. Seine 12 Ton Kompositionen entwarf er gedanklich für 12 Stimmen ca. und schrieb sie mit einer Art Tintenstift auf. Wir spielten die Komposition von Peter Fischer für 3 
E-Gitarren solo auf der Abschlussveranstaltung. Diese Stücke für 3 oder 2 Gitarren Solo kann sich jeder selbst einfallen lassen. Er muss sich nur 6 Tabulatur Linien aufmalen und sich dann 
Stimmen im 13/8 el , 7/8 el, 11/ el usw. Takt einfallen lassen. Es ist egal, ob sie dissonant klingen. Ganz bestimmt klingen sie so oder auch experimentel. Weil die Stimmen nicht gleich lang 
sind (13 el ist länger als ein 11/8 el usw.), verschieben sich die Stimmen fort laufend gegen einander. Man kann es sehr lange wieder holen und es bleibt interessant. Pausen muss man erst mal nicht auf schreiben. Diese Stimmen kreiert man, indem man sich ein Bild auf den Bünden vorstellt, das man aufschreibt. ZB auf der tiefen E-Saite im ersten Bund mit dem Zeige Finger, auf der tiefen A-Saite im 2ten Bund mit dem Mittel Finger, auf der 
D-Saite im 3ten Bund mit dem Ring Finger, auf der G-Saite im 4ten Bund mit dem kleinen Finger. Dieses Muster kann man auch umkehren und einen Bund höher auf der G-Saite im 2ten Bund 
abwärts weiter spielen. So kann man sich das Griff Brett hoch spielen. Dissonante Stimmen kann man sich nicht klanglich vorstellen. Ich wollte bei Peter Fischer etwas lernen und nahm bei ihm Unterricht auf der Konzert Gitarre. Er zeigte mir die Etüden von Leo Brouwer. Eine gefiel mir 
besonders. Ich begann sie wie Recuerdos del Alhambra zu spielen. Allerdings vereinfacht. Mit dem Daumen spielte ich die Akkordtöne und mit dem Zeige - und Mittelfinger abwechselnd die h - 
und e - Saite. Mit der Zeit wurde ich relativ schnell und es klang sehr schön. Die Etüden sind nicht schwer, sogar leicht und haben eine sehr moderne, reine Atmosphäre, die ein bischen dissonant ist.
Bream spielte auch Asturias von Isaac Albeniz. Auch von diesem Stück kaufte ich die Noten. Unspielbar.

Die Etüden von Leo Brouwer bekommt man als .pdf Datei.

- Es gibt das Real Book (Für Gitarre (G-Schlüssel) und für Blas Instrumente (Bb und Eb Schlüssel). In diesem Buch sind sehr viele Jazz Standards. Es werden die Akkord Symbole genannt und 
die Melodie. Das Stück muss man sich selbst er arbeiten, weil meistens eine musikalische Vorlage fehlt. Das macht aber nichts. Diese Standards werden nämlich von vielen Jazz Musikern immer 
wieder gespielt und jeder spielt sie auf seine Weise. Ich glaube, Harlem Nocturne und Round about Midnight sind nicht enthalten. 
Es gibt auch das Real Vocal Book mit Akkord Symbolen, Text und Melodie. Es enthält, glaube ich, Stücke, die auch im Real Book sind und mit Text aber auch Stücke mit Text, die nicht im Real 
Book sind. Es sind also Über schneidungen vorhanden. Beide Bücher sind in einer sehr schönen Handschrift geschrieben. Für die Akkord Symbole würde ich eine Akkord Tabelle empfehlen. 
Die Bücher sind nicht für das Klavier. Es fehlt nämlich der Basschlüssel. Ich würde aber empfehlen, diese Bücher nicht zu kaufen, sondern scih mit Jazz Sängerinnen und Sängern zu 
beschäftigen. Die Stücke, die einem gefallen, sollte man versuchen sich zu erarbeiten. Ich hatte das Real Book ca 25 Jahre und fand viele Stücke nicht interessant. Es sieht so aus, als wäre 
alles Hand geschrieben aber heute weiß ich, daß man das auch beim Druck so machen kann. 

Ich entschied als 16 jähriger, daß ich in einer Musikschule, Gitarre lernen wollte. Ich wollte Blues spielen und hatte nur meine Konzertgitarre. Ich stellte mich vor und der Besitzer der 
Musikschule meinte, wenn ich Blues spielen wolle, müsse ich E-Gitarre lernen. Ich rief sehr viele Leute aus meiner Schule an und fragte, ob man mir eine E-Gitarre leihen könne. Tatsächlich 
bekam ich eine ganz billige für mehrere Monate von einem Bekannten geliehen, den ich nur vom Sehen kannte. Mein Gitarrenlehrer war Rainer Baumann, den ich sofort symphatisch fand.
Er trat damals sehr oft in verschiedenen hamburger Clubs mit seiner Blues Band auf. Ich war bestimmt 15 Mal bei Konzerten von ihm. Das bewirkte, daß ich seine Art zu spielen, verstand
und sehr mochte. Mein Lehrbuch für die Solo Bluesgitarre hieß Electric Bluesguitar und war von Tim Kaihatsu, dem Gitarristen der Charlie Musselwhite Bluesband. Auf dem Cover war Roy 
Buchanan abgebildet. Es war ein sehr gutes Buch, wonach ich ausgezeichnet gelernt habe. Es ist bei Green Note Music Publications veröffentlicht worden. 

Electric Blues Guitar (Box System, Jazz Blues Akkorde, Pentatonische Blues Ton Leiter, viele Beispiele, 1 langsamer und 1 schneller Blues mit Begleit Band und, ich glaube, mit Play Back.) - 
Green Note Music Publications. Mit Noten und Tabulatur.

https://www.amazon.de/Electric-blues-guitar-improvisation-contemporary/dp/0912910054/ref=sr_1_84?__mk_de_DE=%C3%85M%C3%85%C5%BD%C3%95%C3%91&crid=32LNP5FK1FVHB&key
words=Electric+Blues+Guitar&qid=1700735235&s=books&sprefix=electric+blues+guitar%2Cstripbooks%2C76&sr=1-84

Es werden in diesem Buch die pentatonischen Tonleitern erklärt. Außerdem werden für jeden Ton, es gibt 12, Beispiele von Bluesgitarristen gezeigt mit Hörbeispiel, die zeigen, wie man diese 12 
Töne alle einsetzen kann. Das reicht jedoch für ein Verständnis nicht aus. Die pentatonische Tonleiter unterteilt das Griffbrett der E-Gitarre grob in verschiedene Bereiche, in denen man sich 
bei der Improvisation bewegt. Diese Bereiche teilen das Griffbrett in optisch erfassbare Bereiche ein. Das reicht aber nicht, weil die Pentatonische Tonleiter nur grob ist. Im Buch wird zusätzlich 
das sogenannte Boxsystem erklärt. Dieses unterteilt die pentatonische Tonleiter zusätzlich, nämlich in verschiedene Dreiecke, Vierecke, längliche Vierecke usw.. Verständlich wird es schließlich 
aber erst da durch, daß erklärt wird, in welcher Box man welche Töne spielt und wie man sie spielt. Mit Bending, Vibrato und beidem zusammen und Slide, Hammer On und Pull Off etc. und 
Kombinationen von allem. Zum Schluß waren noch ein mittelschnelles Bluessolo in E, 3 Chorusse lang, 1 Chorus hat 12 Takte = Bluesschema und ein langsames Bluessolo in A mit 2 Chorussen. 
Beide Soli wurden von der Charlie Musselwhite Bluesband begleitet, es war eine Studioaufnahme und der Gitarrist hat sich die Soli selbst ausgedacht. Sie waren so konzipiert, daß sie ruhig in 
einem Bund zB im 6ten begannen und sich dann steigerten. Dann war man mit dem ersten Finger im 12ten Bund und weiter im 14ten und 15ten usw.. Rainer Baumann hat bestimmt ebenfalls 
nach diesem Buch gelernt. Man lernt nämlich dadurch sein Solo spannungsreicher zu machen, indem man in einen höheren Bund wechselt und dort mit den erlernten Techniken, Bending, 
Vibrato, Slide, Hammer On, Pull Off gezielt eine Spannungssteigerung hervorrufen kann. Ohne die Beispiele der bekannten Bluesgitarristen, ohne das Boxsystem und ohne die Beispiele, die einem 
erklären, welchen Ton von den 12 in der Box wie eingesetzt wird, incl. der Bluenote, lernt man nicht Bluesgitarrensoli zu spielen. Das langsame Bluessolo in A ist besonders wichtig. Ein 
langsames Bluessolo zwingt einen, auf eine ganz bestimmte Art zu spielen. Man hat zwischen den Taktschwerpunkten, den sogenannten Zählzeiten, viel mehr Zeit, um Töne zu spielen. Würde 
man in der Lage sein, diese rhythmisch und logisch zu erfassen, wäre man ein Genie. Das langsame Bluessolo ist zwar notiert, die rhythmischen Werte sind aber zu kompliziert, um sie logisch 
nachvollziehen zu können. ZB eine Sextole mit punktieren Tönen darin, 32 tel Pausen usw., Synkopen usw. viel zu kompliziert, um sie zu verstehen. Man muss sie musikalisch begreifen und 
lernen, dieses langsame Solo gefühlsmässig nach zu spielen. Das langsame Bluessolo ist deshalb besonders schwer, weil man viele rhythmische Werte braucht, viel Abwechslung aber die Werte 
intellektuell nicht begreifen kann. Sie müssen aber vielfältig sein, sonst ist das Solo langweilig. Ein schnelles Solo bietet viel weniger Raum für unterschiedliche rhythmische Werte, die man aber 
sehr wohl verstehen kann. Es sind Viertel, Achtel und Sechzehntel. Triolen nicht, weil die meisten Soli nicht mit triolischen Werten schnell gespielt werden können. Nur Blues hat triolische, 
punktierte Werte. Das wegweisende Meisterwerk ist Otis Rush, Mourning in the Morning, produziert von dem weißen Bluesgitarristen Michael Bloomfield. Hier sind langsame Bluessoli vorhanden. 
Das allerschwerste Bluessolo spielt man in einem langsamen Mollblues. 2 Soli sind auf dieser LP dabei. Bei einem Moll Blues kann man nicht das Bending von der kleinen zur großen Terz machen, 
was alle Gitarristen in ihr Solo einbauen. Man kann auch nicht von der kleinen zur großen Terz durch ein Hammer On. Wenn man das nicht machen kann, ist man tatsächlich ratlos! Man muss 
also in der Lage sein, viele rhythmische Werte miteinander zu kombinieren, die man logisch nicht nachvollziehen kann. Man könnte sagen, daß die nicht greifbare Rhythmik, daß nicht 
verstehbare Leid der Schwarzen wiedergibt. Der Solo Gitarrist ist tatsächlich auch noch bei den anderen Tönen eingeschränkt. Man kann zB nicht in die große Terz der Subdominate rutschen 
(Slide) usw.. und wenn man auf der Dominante ist, kann man ebenfalls nicht so spielen wie in Dur. Es ist also eine große Kunst, die Akkordwechsel mit seinem Solo unhörbar zu machen. 
Obendrein wird man von reinen Mollakkorden begleitet. Die hören sich im Arrangement sehr nüchtern an. Diese Nüchternheit muss der Gitarrist mit seinem Bluessolo auch noch ausgleichen. 
Jazzakkorde wie zB D 7/9, A 7/9 etc. machen die Begleitung harmonischer und interessanter. Die Töne des Gitarristen in seinem Solo klingen dadurch "von alleine" ebenfalls interessanter. Im 
Moll Blues muss der Gitarrist sozusagen alles alleine machen, wird aber durch die Dynamik der Band und vom Arrangement sehr stark unterstützt. Die Bluessoli von Otis Rush sind deshalb durch 
die Dynamik sehr spannungsgeladen. Obendrein sind es triolische Rhythmen, die der Gitarrist in seinem Solo ebenfalls beachten muss. Außerdem ist Otis Rush ein ganz, ganz besonderer 
Gitarrist, weil er Upside Down spielt. Das bedeutet, daß er als Linkshänder die E-Gitarre, die für einen Rechtshänder ist, einfach umgedreht hat. Die hohe E-Saite ist jetzt also da, wo bei 
anderen die tiefe E-Saite ist usw.. Albert King spielt auch Upside Down. Beide Gitarristen zupfen die Saiten nur mit dem Finger an. Otis Rush verströmt sogar bei seinen Soli ein eindeutiges 
Upside Down Feeling, das Albert King nicht hat. Kein anderer Gitarrist kann soetwas. Jimi Hendrix ist ebenfalls Linkshänder, hat seine Gitarre aber umgebaut. Ich vermute, das hat er alleine 
gemacht. Vielleicht konnte das Otis Rush nicht und war zu arm, einen Gitarrenbauer zu bezahlen. Dazu kommt, daß Otis Rush, als er jung war, eine Bluesstimme hatte, die nur mit Screaming 
Jay Hawkins vergleichbar ist. Ohne diese ausdrucksstarke Stimme, wäre die Spannung und Dynamik in seinen langsamen Bluesstücken ebenfalls nicht möglich. Dazu kommen Bläser, 
hervorragende Musiker, wie Roger Hawkins, Schlagzeug und Jerry Jemott, Bass. Es sind auch Funk und Soulelemente vorhanden und eine Orgel. Der weiße Duane Allman ist Gast Gitarrist. 
Michael Bloomfield hat mit dem Keyboarder Nick Gravenites 3 Stücke, glaube ich, extra für Otis Rush komponiert. Das erste Stück auf der LP ist Me. Im Text heißt es: Once I climbed up, then I 
was shot down. Nobody helped me, they just messed me around, I´m at my wits end, it´s plain to see, the onliest true friend, I ever had (give me a hand), was me. Albert King singt in Born 
under a bad sign: Born under a bad sign, I was down since I began to crawl, If it wasn´t for (real) bad luck, I wouldn´t have no luck at all. Bad Luck heißt übersetzt Unglück und Pech. Es ist 
also ein Wortspiel Luck = Glück, Bad Luck = Pech. Wenn man also kein Glück hat, dann wenigstens Pech bzw richtiges Pech, sonst hat man nämlich überhaupt kein Glück und nichts vom Leben. 
Otis Rush, langsamer Moll Blues: My love will never die und Reap what you sow. 
Weitere Stücke auf der LP sind: You´re killing my love, Feel so bad, Gambler´s Blues, Can´t wait no longer.
Den Bluesgitarristen Rainer Baumann sah ich auf wahrscheinlich seinem letztem Konzert. Als er bei seinem ersten Stück einen Zuruf aus dem Publikum erhielt, er solle schneller spielen, zeigte 
er, was er kann und spielte einen extrem langsamen Blues. Es war vielleicht sogar ein trauriger Moll Blues. Die Tonart Moll klingt nämlich immer traurig. Danach sagte niemand mehr etwas im 
Publikum. Michael Bloomfield kreierte für die LP Mourning in the Morning auch einen ganz unnachahmlichen Sound. Wie er das gemacht hat, weiß ich nicht. Es sind in einem Song 3 
Gitarrenstimmen zu hören, die gleichzeitig spielen müssen. Bandmaschinen mit mehr als vier Spuren, glaube ich, gab es in dieser Zeit nicht. Die Beatles Songs sind alle mit einer 4 
Spurbandmaschine aufgenommen. Ich vermute, daß die Musiker mit Otis Rush alles so gespielt haben und es sofort aufgenommen wurde. Das Schlagzeug hat einen ganz tollen Sound und der 
Schlagzeuger spielt Breaks auf der Snare, die ich rhythmisch teilweise nicht nachvollziehen kann, obwohl es ein schnelleres Tempo ist. Der Bluesgitarrensound von Otis Rush ist ebenfalls etwas 
ganz besonderes. Es ist kein verzerrter Sound, der einen langen, singenden Ton hat (Sustain), der für sich alleine spricht und nur einfach lange gehalten werden muss, sondern ein cleaner 
Sound mit sehr starkem Vibrato. Albert King hat auch einen cleanen Sound. Wie Otis Rush trotzdem seine Töne lange aushält, welche Gitarre er spielt, was für einen Verstärker er spielt, weiß 
ich nicht. Man kann seinen Sound nicht durch die Anlage erklären, die er hat. Wenn er kein Geld hatte, um seine E-Gitarre umbauen zu lassen für einen Linkshänder, hat er natürlich auch nur 
sowenig Geld wie möglich gehabt für E-Gitarre und Verstärker. Vielleicht hat er sich auch beides leihen müssen. Albert King wird auf dem Plattencover von Verve mit einer Flying V von Gibson 
gezeigt. Es ist ein gemaltes Bild. Ich sah ihn auch mal auf einem Foto mit so einer Gitarre. Ich kann mir aber nicht vorstellen, daß er diese Gitarre spielt, weil sie, habe ich gelesen, einen Hals 
wie einen Baumstamm hat. Außerdem ist es ein teures, charakterloses Modell. Die Flying V, ein Name der toll klingt und den Musiker wohl in eine Art Hochstimmung versetzen soll, ist ein 
Dreieck, daß am Ende eine Einkerbung hat und dort wie ein Pfeil aussieht. Ansonsten gleicht sie dem sogenannten Shortie, nur daß sie Mechaniken hat. 
Die amerikanische Gitarren bzw der Instrumenten Hersteller Gibson wurde nach einem Jahr infiltriert!
Johnny Winter spielte ebenfalls eine Gibson mit einer besonderen Form. Ich kenne nicht den Namen des Modells. Es sieht wie ein Salino aus. Diese Gitarre ist aus schwerem Holz. Johnny Winter 
ist klein und schmächtig. Wenn man viele Konzerte spielt, belastet das Gewicht der Gitarre stark. Man beginnt, Schulterschmerzen zu haben. Diese können nicht auskuriert werden, weil man so 
viele Konzerte spielen muss und werden deshalb immer schlimmer. Als ich ihn ca 1983 auf dem Roskilde Festival sehen wollte, spielte er einen sogenannten Shortie. Das ist ein winziger Korpus, 
in dem die Pick Ups sind. Daran ist der Hals ohne Mechaniken. Diese Gitarre ist zwar leicht aber so charakterlos, daß man als Gitarrist mit ihr nichts empfinden kann. Winter begann das erste 
Stück. Er wurde aus dem Publikum mit einer Getränke Dose beworfen, die ihn eigentlich nur ganz leicht am Arm streifte. Johnny Winter kann nur ganz wenig sehen. Ich vermute, daß er fast 
blind ist. Diese Feindseligkeit aus dem Publikum verunsichert natürlich einen Blinden, weil er ja niemanden sehen kann. Winter brach deshalb das Konzert sofort ab. Ich glaube aber, daß der 
Vorfall inszeniert war und das Winter auf dieser Gitarre immer noch große Schulter Schmerzen hatte und auf ihr auch nicht spielen konnte. (Die Stücke, die nach der LP Raisin Cain sind, spielt 
er auf dieser Shorty Gitarre!)
Ich kam dann durch die Artikel der schwarzen Fachzeitschriften des Jazzarchivs in Bremen zu der Erkenntnis, daß weiße Musiker die schwarze Musik nicht spielen können, weil sie sie nicht 
verstehen. Man kann die Tonleitern spielen etc. aber der spirituelle Hintergrund fehlt. Die Rhythmik kommt ursprünglich aus Afrika. Dieser Kontinent macht Musik teilweise ausschließlich mit 
Trommeln und Percussionsinstrumenten. In Afrika wohnen keine Weißen. Weiße Musiker spielen Bluegrass. Diese Musik wird ohne Schlagzeug gespielt und hat religiöse Texte. Bluegrass wird mit 
Gitarre, Kontrabass, Geige, Banjo, Mandoline gespielt und fetzt teilweise derartig, daß einem Hören und Sehen vergeht. Ich bin absoluter Fan von Rhonda Vincent und Kentucky Borderline. 
Text: https://www.discogs.com/de/master/496669-Rhonda-Vincent-One-Step-Ahead 
Der wahnsinnig geschickte Chorgesang und die vor Spielfreude bebende Stimme der Sängerin prügeln die musikalische Begeisterung ins hilflose Publikum. Es ist wie eine musikalische Lawine. 
Schwarze Musiker spielen keinen Bluegrass. Die Rhythmik vom Bluegrass ist sehr einfach und wiederholt sich, was aber nicht auffällt. Der Kontrabass spielt Töne, meistens die Grundtöne der 
Akkorde, auf den Zähl Zeiten und ersetzt dadurch die Rhythmik vom Schlagzeug. Die Mandoline, ein Instrument, das sich wegen der Laustärke besser als Rhythmusinstrument eignet als die 
Western Gitarre, ergänzt diesen Rhythmus. Das Banjo ist sehr laut und spielt interessante, schnelle Pickings über diese Rhythmik. Die Geige spielt ebenfalls interessante, mitreissende Soli und 
Licks. Ohne die sogenannte Blue Note kommt aber der Bluegrass oft nicht aus. Die Blue Note ist sozusagen der Inbegriff der Seele der Schwarzen Musik in Amerika. Das kleinste aber wichtigste 
Überbleibsel. Die Blue Note wird im Bluegrass aber so toll eingesetzt, daß man wirklich auch diese Stilistik als einen ewigen Dank der Weißen an die Schwarze Musik verstehen muss. Johann 
Sebastian Bach verwendet nicht die Bluenote, die man auch Tritonus nennt. Sie klingt sehr dissonant. Zum Bluegrass kommt ein Stilmittel, das ebenfalls von den Schwarzen übernommen wurde 
und zum Beispiel in Muddy Waters Mean Old Frisco Blues zu hören ist. Er spielt das 12 taktige Bluesschema 2 Taktschläge weniger. Im Bluegrass hat man das weiterentwickelt und ausgebaut. 
Man hängt ganze Takte nach einem Durchgang ran oder sogar zwei, fügt irgendwo einen Takt ein und lässt auch Taktschläge weg usw.. Es ist teilweise sehr schwer, die Akkordfolgen der 
Stücke nachzuspielen, obwohl es nur 3 Akkorde sind. Die Taktlängen sind nunmal nicht mehr alle gleichlang. Das ist eine sehr große Kunst. Der Bluegrass ist deshalb überhaupt nicht stereotyp, 
obwohl er so einfach klingt und insgesamt eine Musik mit sehr großer Freude und Gläubigkeit ist. Die Texte haben oft spirituelle Inhalte. Ein Titel heißt zB You don´t love God, if you don´t love 
your neighbour (Blue Steel Rail). Du liebst Gott nicht, wenn Du nicht bereit bist Deinen Nachbarn im Haus oder im angrenzenden Grundstück oder in der Straße zu lieben. Das ist wirklich absolut 
kompromisslos. Was soll man tun, wenn der Nachbar die Musik immer zu laut dreht? Amen, there´s a higher power (Bankester Family), You´re the power (Kathy Mattea), Hills of Caroline (Daily 
& Vincent), The epitaph of Lester Moore (Ronnie Bowman), Far side banks of Jordan (Alison Krauss & The Cox family), Mama prayed for me (Curtis Wright), You don´t know what you´ve got 
till it´s gone (Side Line), I wanna walk with Jesus (The Spinney Brothers), Higher than the wall (The Steeldrivers), Sacred Lamb (Darin Alridge), Diamond in my crown (Patty Loveless), When 
I´m gone (The Steeldrivers), Lord hear my plea (Nothin Fancy), Lonesome Good bye (The Steeldrivers), Goin across the sea (Sideline), Bramble and the rose (Patty Loveless), The Mountain 
(Ronnie Bowman), Where the wild river rolls (Audie Blaylock and Redline), I´ve got a burden (Gold Heart), Carry me across the mountain (Dan Tyminski), Praise the Lord (Dan Tyminski), A living 
prayer (Alison Krauss & Union Station), Lay my burden down (Alison Krauss & Union Station), Two Highways (Alison Krauss & Union Station), Heavens bright shore (Alison Krauss & Union 
Station), Lord don´t forsake me (Alison Krauss & Union Station), Orphan Girl (Gilian Welch), By the mark (Gilian Welch), Old time religion (Gilian Welch), I made a lovers prayer (Gilian Welch), 
I´m not afraid to die (Gilian Welch), Down to the river to pray (Alison Krauss), I´ll fly away (Alison Krauss & Gilian Welch), I am weary (The Cox Family), Angel Band (The Stanley Brothers), 
I Should Have Listened To Good Advice (Jim Lauderdale, Ralph Stanley & The Clinch Mountain Boys), Zacchaeus (Jim Lauderdale, Ralph Stanley & The Clinch Mountain Boys), 
Walk the way the wind blows (Hot Rize), Won´t you come and sing for me (Hot Rize), All I want is you (Kristin Scott Benson), Amazing Grace (Bradley Walker), Singin my troubles away (The 
Price Sisters), Borderline (Tommy Emmanuel), When god dips his pen of love in my heart (Alison Krauss & Union Staion), In the palm of your Hand (Alison Krauss & Union Station), Blue side of 
heaven (Alan Jackson), Home is where the heart is (Connie and Babe and the Backwood Boys), When he reached down his hand on me (Bill Monroe and his Bluegrass Boys), 
Albert Collins, der seine E-Gitarre auch mit den Fingern zupft, spielt den Moll Blues Cold, Cold Feeling: I´ve got a cold, cold feeling, it´s just like ice around my heart (2x), I know I´m gonna 
quit somebody, evertime that feeling starts. You treat me like a prisoner, because my hands are tired, everything you do to me, is stakin up inside, it´s a cold, cold feeling, yeah, it´s just like 
ice around my heart, I know I´m gonna quit somebody, everytime that feeling starts, There´s a change in me baby, once I was blind now I can see, (2x), yeah, I´m gonna put everybody 
down baby, that ever made a fool of me. 
Albert Collins spielt auf Ice Pickin auch seinen Blues: When the welfare turns it´s back on you: Now, what you gonna do, when the welfare turns it´s back on you (2x), yeah, you been standin 
out strandin, anything that you can do....
Albert King: Personal Manager (langsamer Mollblues).

Es gibt auch den weißen Rockgitarristen Joe Satriani, der wahnsinnig schnell spielt und nur eigene Stücke komponiert. Er hat einen sehr verzerrten Sound. Seine Stücke heißen u.a. Lights of 
Heaven, Love Thing, Secret Prayer, A Train of Angels, Back to Shalla-Bal (Shamballa ist eine unterirdische Stadt, der man sich verbunden fühlt, wenn man erleuchtet ist), into the Light, Lords 
of Karma.
Ich denke darüber nach, ob er einen Harley Benton HB-40r benutzt. Mit ausgetauschtem Lautstärkeregler (Poti, Potentiometer).

Wenn ich bei .dicogs.com nach LPs suche, brauche ich, wenn ich nur Künstlername und Songname habe, den LP Namen, auf dem der Song ist. Wenn der Song ein Hit war, ist es gut möglich, 
daß man bei wikipedia.org einen Hinweis bekommt. Dort gibt es viele Biographien von Künstlern. Am Ende der Biographie ist meistens eine Übersicht, welcher Song ein Hit war und auf welcher 
LP er erschienen ist. So habe ich herausgefunden, auf welcher LP der Song Baby, I´m yours von Steve Wariner ist. Künstlernamen und LP Namen habe ich ins Suchfeld geschrieben und sofort 
wurde bei discogs die richtige LP angezeigt. Von Otis Rush wurde die LP sofort angezeigt: Künstlername und LP Name. Bei Albert King mußte ich Künstlername und Plattenlabelname 
reinschreiben. Von Albert King wußte ich den LP Namen Verve. Auf der LP war aber der Hiinweis zu lesen gewesen "Altlantic". Erst Albert King Atlantic zeigt die richtige LP an. Mit diesen 
Informationen kann man gezielt in You Tube suchen!!! Oft wird man fündig! Es gibt aber Fälschungen usw.. Die lernt man dann zu erkennen. Dann sucht man eben nach anderen Aufnahmen 
erstmal. 

Ich habe die LP Mourning in the Morning von Otis Rush von einem Freund bekommen. Der hatte eine Flatrate zu einem Musikanbieter, der alle CDs, die es überhaupt nur gibt, anbietet. Dieser 
Dienst kostet, glaube ich, 20€ - 30€ im Monat. Man braucht aber zusätzlich einen Internetzugang. Insgesamt kostet es also leider ca  40€ bis 60€ im Monat. Der Dienst wird mit 
unterschiedlicher Bitzahl angeboten. Eine niedrigere Bit Rate ist billiger (siehe Audacity Bedienung: MP3s, die stark komprimiert sind, klingen nur anders, weil es einem gesagt wird.). Es sind ca 
18.000.000 MP3s vorhanden. Ich habe ihn gefragt, ob alles da ist, wie versprochen wird und er sagte ja. Die LP von Otis Rush war dabei und er hat sie mir gebrannt. Das ist zwar nicht so 
richtig erlaubt aber er hat es für mich getan. Die LP von Rush und King sind braun, wie Pack Papier. Vorne ist eine bunte Tusche Zeichnung der Gitarristen drauf. 
Ich finde es aber besser, wenn man sich Songs mit You Tube und einem Diktier Gerät, was man an den Kopf Hörer Ausgang anschließt, auf nimmt. Wenn man es so macht, bekommt  s e i n e
Musik. So viele Songs müssen es dann gar nicht mehr sein! Ich habe auch viele You Tube Adressen entdeckt, wo berühmte Rapper ihre Drum Groove Samples vorstellen, damit sie andere 
bekommen können. Diese Adressen sind in der Audacity Bedienung Anleitung. 


Weil ich Jazz lernen wollte, empfahl mir Rainer Baumann A modern method for guitar von William Levitt. Er gab mir gleich den zweiten Band. Die vielen Jazzakkord Kadenzen
fand ich sehr interessant und ich konnte sie mir gut merken. In Electric Bluesguitar waren allerdings auch Jazzbluesakkorde. Ich hatte auch von Mickey Baker das Buch Jazz Blues
Guitar. Ich bekam aber nicht das Buch. Die Schule hatte das Buch kopiert. Ich bekam die Kopien ungebunden und musste den vollen Preis für das Buch bezahlen.
A modern method for guitar arbeitete ich nicht durch, weil es viel zu theorethisch wurde. Die vielen Griffmuster für Dur Tonleitern, die ich dort kennenlernte, kann ich bis heute nicht 
verwenden. Der einzige Lerneffekt war, daß ich ständig nach Noten spielte und sie schließlich auf dem ganzen Griffbrett in jedem Bund lesen konnte.
Die Akkorde allerdings waren sehr interessant für mich und wurden sehr wichtig. Ich hatte in der Musikschule nur ca 12 Monate Unterricht. Der Unterricht wurde in Lektionen erteilt.
Das bedeutete, daß ich vorspielte, was ich zuhause vorbereitet hatte und danach der Unterricht schon beendet war. Es waren nur ca 10 - 15 Minuten pro Lektion. Rainer zeigte mir nichts
und sagte auch nichts zu meinem Vortrag. Das gehörte zu seinem Arbeit Vertrag! 
Er hörte sich nur an, was ich ihm vorspielte und kreuzte mir im Buch an, was ich in der folgenden Woche zu lernen hatte. Einmal spielte er eine Bluesbegleitung und bat mich, dazu zu 
improvisieren. Er spielte das 12 Takt Schema noch nichtmal zuende und brach meine Improvisation einfach ab. Bei ihm lernte ich auch A Girl from Ipanema kennen. Er stellte eine Kopie
aus dem Realbook auf den Notenständer. Die Melodie war ein Bossa Nova Rhythmus mit vielen Synkopen, die neu für mich waren. Ich übte sie aber zuhause intensiv und konnte die Melodie in 
der nächsten Stunde fehlerfrei. 
Rainer bot mir Privatunterricht für 60 DM pro Stunde an. Das war teuer. In der Musikschule kostete der Unterricht nur ca 60 € pro Monat.
Zweimal war ich bei ihm zuhause. Er wohnte in einem kleinen WG Zimmer. Er gab mir ein Bebop Solo von Tal Farlow, das er rausgehört und sauber in Noten aufgeschrieben hatte. Ich bereitete 
es vor, soweit ich konnte. Weil er aber auf meine Fragen in der 2ten Stunde nicht richtig antwortete, wollte ich nicht mehr zu ihm. Wahrscheinlich wußte er, daß er mir es nur so trotzdem 
erklären kann. Ich ging aber begeistert immer alleine zu seinen Konzerten und er sah mich oft im Publikum. Ich besuchte auch ein Konzert von ihm in Bergedorf im Jazz Forum, wo er mit dem 
Gitarristen aus seiner ersten Blues Band Jazz Standards spielte. Ich war der einzige Gast. Er sprach mich auch an. Er machte sich Sorgen um mich, weil ich einfach nur so da saß und wohl 
unbeteiligt aussah. Ich konnte ihm aber klar machen und beruhigen, daß so etwas normal bei mir ist und alles in Ordnung ist. Ich war vielleicht 17 Jahre alt. Ich habe ca 40 Jahre später 
begriffen, wie ich Jazz Improvisation lernen kann. Den Schlüssel dazu bekam ich in den 2 Stunden von ihm. Jazz empfinden die meisten Menschen als ein Geheimnis. 


Meine Lieblingsgitarristen sind Albert King, Albert Collins (LP Ice Pickin. Anspieltip das Instrumental Avalanche. Er spielt auch einen langsamen Moll Blues: Cold, Cold Feeling.), 
Mike Bloomfield ( LP Between the hard place and the ground. Eine hervorragende LP. Ich suchte sie aus den Renitenden aus, die ich am Ende einer Arbeitswoche in einem Schallplattenlager 
durchstöbern durfte. Ich durfte soviel mitnehmen, wie ich tragen konnte. Sie ist so gut, daß ich sie mir vor ein paar Monaten wieder als CD gekauft habe.), Roy Buchanan (LP Pete´s Blue: 
Anspieltip: The Messiah will come again), Otis Rush (LP Mourning in the Morning, produziert von Mike Bloomfield und dem Keyboarder Nick Gravenites mit einem unnachahmlichen Sound und 
erstklassigem Arrangement. Sie ist ebenfalls so gut, daß ich einen Freund vor ein paar Jahren bat, sie mir über seinen Musikdienst zu brennen. Gastmusiker ist der Gitarrist Duane Allman). Im 
Plattenlager bekam ich auch eine seltene Compilation von Eric Clapton "The Best of". Das Instrumental Stück Slunky spielte er sparsam, bluesig und sehr rhythmisch. Es war sehr interessant 
und ich hörte mir 1 - 2 Licks raus. Durch das Bluesbuch gelang es mir, herauszuhören, wo die Blues Gitarristen ihre Licks spielten. Albert King, Albert Collins, Otis Rush und Michael Bloomfield 
spielen auf den genannten LPs meiner Ansicht nach die besten Bluesoli, die es gibt. Albert King und Otis Rush schlagen die Saiten nicht mit dem Plektron an, sondern mit den Fingern. Albert 
Collins auch. King und Rush spielen die Gitarre Upside Down. Sie drehen die Gitarre also einfach um, weil sie Links Händern sind und spannen aber nicht die Saiten anders herum auf. Dafür muss 
die Gitarre umgebaut werden. Jimi Hendrix ist Linkshänder und hat seine Gitarre umgebaut. Roy Buchanan zeigt auf Pete´s Blue sein grandioses Können. Bei seiner Eigenkomposition Cajun 
explodierte ich, als ich sie das erste Mal hörte. 
Anspieltip ist auch The Messiah will come again. Buchanan beging Selbstmord. Er erhängte sich. Von Albert King hatte ich eine spezielle französische LP Ausgabe von der Plattenfirma Verve, 
glaube ich. Die LP von Otis Rush war ebenfalls von Verve, Atlantic. Albert King soll tagsüber Baggerfahrer gewesen sein. 
Die LP Cover von King und Rush waren im Farbton eines braunen Briefumschlags und vorne war eine Zeichnung des Gitarristen. Auf Albert Kings LP ist eine seltene Version von Crosscut Saw. 
Sie hat einen ganz speziellen Sound. Diese Version ist nirgendwo sonst zu finden. Ich habe heute im Internet die LP von Albert King gesucht, der Plattenfirma Verve aber sie nicht gefunden. 
Das liegt daran, daß Verve auf der Seite, die Suchergebnisse nicht alphabetisch anzeigt. Es sind ca 14.500 Sucheinträge. Ich kenne dieses Problem, daß Aufnahmen nicht erhältlich sind, auch 
von anderen Musikern. Ich hatte zum Beispiel eine Doppel LP von Muddy Waters. Es war die gleiche Plattenfirma wie die von Little Milton Campbell (Chess). Hier war eine ganz phantastisch 
groovige Live Version von I got my Mojo working drauf, die ich sonst nie irgendwo anders gehört habe. Ich habe 2015 versucht, diese Version mit Hilfe von Streamwriter zu bekommen (über die 
Wunschliste), habe aber immer nur eine sehr minderwertige Version erhalten.
Außerdem hörte ich Duane Allman von der Allman Brothers Band (hier spielen 2 Schlagzeuger). Ich hatte eine Doppel LP, die ich ebenfalls aus dem Plattenlager hatte. Sie war sehr stark 
verbogen aber ich konnte sie trotzdem hören. Auf dem Plattencover sah man Duane Allman an einem See mit Bäumen, deren Wurzeln sich ins Wasser graben. Ich mochte dieses Cover sehr. 
(Albert Collins hat auf Ice Pickin auch ein faszinierendes Cover.)
Es waren ganz tolle Stücke drauf: Little Martha, Down along the cove und Southbound (mehr erinnere ich leider nicht) und außerdem Aufnahmen mit dem Gesangsduo Bonnie & Delaney. Ich 
glaube, Out on the open road, Oh Lord, I wanna go home. Auch diese Doppel LP hätte ich heute gerne wieder. Duane Allman kann auch toll Gitarre spielen und Slide (Pony Boy auf CD Brothers 
& Sisters). Von Jimi Hendrix erhielt ich im Plattenlager eine Kassette mit 10 LPs, die leider alle zu den vielen schlechten Aufnahmen gehörten, die es von ihm gibt. Gut sind nur die LPs Electric 
Ladyland und, ich glaube, Are you expierenced. Diese LPs begann ich erst mit 25 Jahren gut zu finden. Ich war bei einer Freundin und hatte die Musik mitgebracht. Während wir uns 
unterhielten, hörten wir Jimi Hendrix. Auf einmal gefiel mir die Musik. Mein Lieblingslied ist heute immernoch Crosstown Traffic. Hier spielt er Funk Rock. Ich komponierte es nach. Weil ich zu der 
ernüchternen Erkenntnis kam, daß man als Weißer kein Funk spielen darf und eigentlich auch keinen Blues, weil diese Musik spirituell ist und den Schwarzen gehört und man dafür ihrer 
Spiritualität angehörig sein muss, wollte ich meine Aufzeichnungen Jimi Hendrix widmen mit dem Pseudonym Tim Mandrix. Ich brauchte dringend Fachquellen über die spirituellen musikalischen 
Ansichten der sogenannten Schwarz Amerikaner. Ich dachte dabei an Musik Fachzeitschriften aus den 70ger und 80ger Jahren. Ich las, daß es in Bremen ein Archiv gibt, daß Jazzarchiv heißt. 
Hier wurde die riesige Plattensammlung eines Musikjournalisten aufbewahrt. Außerdem wurden jede Menge Musikfachzeitschriften archiviert.
Auch amerikanische. Bevor ich hinfuhr, rief ich an.
Hier wurde ich fündig. Ich suchte mir die Artikel raus und konnte sie dort im Büro gleich fotokopieren für wenig Geld. Ich verkleinerte sie, sodaß auf eine Din A4 Seite 2 Zeitschriftenseiten 
passten. Das war übersichtlicher. Zuerst konnte ich die kleine Schrift gut lesen. Später strengte sie aber meine Augen an und sie begannen zu schmerzen. Dann musste ich eine Pause
machen. Der Journalist war schon gestorben aber das Archiv wurde ständig mit neuen CDs erweitert. Man konnte sich auch kostenlos LPs und CDs raussuchen lassen und auf einem Platten-
bzw CD Spieler abspielen und auf Kassette aufnehmen. Ich zog ein paar LPs aus dem Regal und bemerkte, daß er von einem eher unbekannten Funkgitarristen 8 LPs hatte. Ich wurde 
stutzig und überlegte, ob diese LPs denn wirklich alle so gut sind? In Hamburg gab es an der Universität ebenfalls ein Plattenarchiv. Auch hier konnte man sich LPs raussuchen lassen und
auf Kassette aufnehmen. Ich weiß nicht mehr, wann ich das herausfand aber jung war ich noch. Der Archivar war aber das erste Mal so unfreundlich zu mir, daß ich dort nicht nochmal hingehen
mochte. 
Von der Allman Brothers Band kaufte ich später die LP Brother´s and Sisters. Sie war hervorragend. Mein Lieblingsstück war Pony Boy. Ein ganz heißes Slidegitarrenstück auf einer Dobro ohne 
Drums und Bass mit Gesang und Klavier. Dazu wurde der Rhythmus am Schluß auf den Oberschenkeln geklatscht.
Außerdem liebte ich von Bonnie Raitt den Slidgitarrensong Kokomo Blues. Diese beiden Stücke und auch Albert Collins´ Ice Pickin, lernte ich über die hervorragenden Musiksendungen vom NDR 
kennen. Meine Mutter kaufte regelmäßig das Radioprogramm, in dem alles drin stand. Einen Fernseher hatten wir nicht. Ich hatte vom Lebensgefährten meiner Mutter als ca 14 jähriger einen 
Grundig Radiorekorder geschenkt bekommen. Er war Mono. Mit ihm nahm ich einige Kassetten vom NDR auf. 
Mein Vater machte mich, als ich ca 17 war, mit einer Arbeitskollegin bekannt, die in der Dorotheenstr. wohnte. Sie war Bluesfan und hatte viele LPs von Johnny Winter. Ich durfte sie besuchen 
und mich mit ihr unterhalten. Dabei nahm sie mir mehrere tolle Blues LPs von Johnny Winter auf. Er singt ganz toll und spielt ausgezeichnet Gitarre. Man sagt, daß Johnny Winter weder weiße 
noch schwarze Hautfarbe hat. Er soll ein Albino sein. 
Aber auch von ihm sind nicht alle LPs gut. Faszinierend ist, daß auf seiner CD Raisin Cain der Drumsound tatsächlich nach Bluesrock und nicht nach Blues klingt. Ich habe einige Drumsounds mit 
Audacity gesampled und das dabei festgestellt. Wie man so ein Drumset erhält, weiß ich nicht. Soetwas muss der Schlagzeuger wissen. Von der Band ZZ Top hörte ich ca mit 18 Jahren das 
Stück I thank you. Ich war fasziniert und fand die Art des Sängers unnachahmlich verwarzt und lasziv. Allerdings ist dieses Stück von insgesamt 4 Schwarzen komponiert und getextet worden. 
Wir spielten es auch in unserer Band und der Sänger meinte, daß der Text total versaut ist. Weitere gute Stücke von ZZ Top gab es damals nicht. Nur Jesus just left Chicago. Ein langsamer 
Blues mit mal 13 Takten und mal nicht usw.. Erst viel später entdeckte ich die CD Afterburner, die ich ganz ausgezeichnet finde. Ich schenkte sie deshalb mal dem Sänger unserer Band. Er 
fand sie kitschig!!! 


Meine Mutter hatte, als wir 1978 in die Wohnung einzogen, eine tolle Hifi Anlage auf Raten gekauft. Mit Plattenspieler, Kassettenrecorder und Radio. Sie stand im Wohnzimmer und war für alle 
da. Meine Mutter lehnte einen Fernseher ab. Schon 1974, als ihre Ehe mit meinem Vater auseinander ging. Sie hörte ausschließlich klassische Musik und zwar etwas lauter, weil sie diese 
Energie für den Tag brauchte. Dabei sehe ich sie noch heute freudig im Wohnzimmer stehen. Ihr Lebensgefährte, ein Ungare, brachte ihr ungarische Zigeunermusik mit. Später suchte ich 
verzweifelt nach diesen LPs. Sie waren leider weg. Später brachte er gebrauchte Georg Kreisler LPs mit und zwar ca 8 verschiedene und George Brasson, den meine Schwester besonders gerne 
hörte. Karl May Bücher brachte er uns ebenfalls mit. Mit der Stereo Anlage im Wohnzimmer hörte ich zB Sendungen, die von Ruth Rockenschaub moderiert wurden. Funk, Soultrain, Live 
Mitschnitt von Albert Collins im Onkel Pö,  etc.. Früh lernte ich Defunkt kennen (The Raiser Edge, Stranglin me with your love) und Material mit Lester Bowie, glaube ich, und noch einem 
anderen. Zu Klaus Wellershaus hatte ich eine besondere Beziehung, weil er eine S-Bahn Station weiter wohnte. Die Moderatoren hatten immer symphatische Stimmen. Die Stückeauswahl und 
die Informationen waren immer hervorragend. Ich nahm sie auf. Manchmal kamen sie erst ab 23 Uhr. Ich hörte sie sehr leise. Meine Mutter hatte eine LP Kassette mit 3 LPs von dem Gitarristen 
Julian Bream gespielt, die ich sehr oft hörte. 
Ich halte diese Aufnahmen bis heute für unnachahmlich. Er hat eine ganz eigene Art, Akkorde gebrochen zu spielen und mal nicht. Das muss er selbst entwickelt haben und zeugt, meiner
Ansicht nach, von seiner großen Hingabe zur Gitarrenmusik. Außerdem spielt er manchmal seinen ganz tollen, ebenfalls selbst entwickelten, Arpeggio. Er beginnt von der untersten Saite mit 
dem Daumen und wird dabei langsam schneller und lauter, wenn er zur höchsten Saite kommt. Ich habe mir diese beiden Techniken abgeguckt und in meinen Musik Ideen teilweise eingesetzt. 
Diese Art zu spielen, gibt dem Stück tatsächlich unvergleichlich mehr Ausdruck. So spielt nur er. Bream spielte von Bach das bekannte Präludium BWV 999. Es war so schön, daß ich mir die 
Noten kaufte und es nachspielen konnte. Es war nicht schwer. Von der anschließenden Fuge (BWV 1001) kaufte ich mir ebenfalls die Noten. Sie war aber derartig schwer, daß ich nichts 
machen konnte. Trotzdem hielt ich die Noten in Ehren und wenn ich die Fuge hörte, las ich in den Noten mit. Besonders gerne hörte ich auch von Silvius Leopold Weiß das Tombeau sur la mort 
de Monsieur Comte de Logy, daß ich spielen konnte. Pavane pour une infante defune fand ich ebenfalls wunderschön. Er spielt hier Akkorde in hoher Lage als Flageolettöne. Wie man soetwas 
macht, weiß keiner. Einzelne Flageolettöne kann man doch nur spielen. Man kann noch nichtmal 2 Flageolettöne auf 2 verschiedenen Bünden spielen. Es kann auch nicht
sein, daß er eine offene Stimmung benutzt, denn die Akkorde sind dafür zu dissonant. Er spielte auch von Hector Villa Lobos Chorus 1. Dieses sollte ich ebenfalls mal bei einem Lehrer spielen. 
Nachdem er es mir vorstellte,
beendete ich aber den Unterricht. Ich wollte mich nicht mehr mit so alter Musik beschäftigen. Ich wollte kreativ sein und moderne Musik machen. Bream spielt auch von Fransisco Tarrega das 
wunderschöne Recuerdos del Alhambra. Dieses ist für die meisten Gitarristen unspielbar, weil sie die Flamencotechnik nicht beherrschen können, bei der man mit drei Finger nacheinander sehr 
schnell die hohe E-Saite anschlägt, auf der zusätzlich noch die Melodie gespielt wird. Die Töne müssen so schnell abwechseln, daß man sie fast nicht mehr voneinander unterscheiden kann. 
Das geht nur bei relativ langsamen Stücken. Dabei begleitet man sich mit dem Daumen. Der Gitarrist Giovanni de Chiaro, der das Gesamtwerk von Scott Joplin für die Gitarre umgeschrieben hat, 
beherrscht diese Technik. Er spielt sie am Anfang eines Stückes einmal kurz an. 
Danach lernte ich Leo Kottke kennen über einen befreundeten Gitarristen. Wir hörten uns zB Teile aus Stealing heraus (Das dieses Stück etwas mit dem Stehlen zu tun hat, habe ich erst vor 
15 Jahren entdeckt. Ich dachte vorher immer, Stealing hätte was mit den Stahlsaiten der Westerngitarre zu tun. Das Stück klingt eigentlich auch danach. Es war immer mein Lieblingsstück. Als 
unser Musiklehrer uns einmal bat, Musik mitzubringen, brachte ich dieses Stück mit und spielte es der ganzen Klasse vor. Zum Schluß sah er mich an und sagte vor allen ernsthaft: Danke. In 
Christ there is no east or West ist ganz leicht aber an Last Steam Engine Train musste ich lange arbeiten (Beide von John Fahey komponiert). (Dieses Stück beginnt mit dem gleichen Slide, den 
Helmut Grahl in seinem Buch Hey Baby Hey, von Big Bill Bronzy vorstellt. Das fiel mir sofort auf.) Kottke hat sehr viele CDs veröffentlicht. Alle habe ich natürlich nicht gehört. Ich halte aber die 
LPs Greenhouse und Mudlark für die besten. Einige Stücke auf der LP 6 & 12 Strings gehören dazu. Er hat mich sehr beeinflusst. Auf Mudlark ist das berühmte Bourre von Bach (aus der Suite 
No.1, BWV 996), das alle Gitarristen spielen wollen. Ich kaufte mir sofort die Noten. Es war nicht schwer. Ich war fasziniert, weil die Melodie von unabhängigen, ständig wechselnden Basstönen 
unterlegt ist, die wahnsinnig geschickt gesetzt sind, gegenläufig zur Melodie sind und eigentlich eine eigene Melodie haben. Der Schluß war auch sehr aufregend. Dieses Bekenntnis von Kottke 
zu Bach auf einer CD mit Stücken, zu denen es eigentlich gar nicht passt, beeindruckte mich sehr. Es passte aber. Er spielte es auf einer Westerngitarre mit einem schönen Hall. Mehr spielbare 
Stücke von Bach lernte ich nicht kennen.
Meine klassische Gitarrenlehrerin an der Jugendmusikschule, der ich das Bourre vorspielte und mein damaliger Gitarrenlehrer sagten mir nicht, daß es noch die Allemande (ich entdeckte sie erst 
viel später) gibt, die ebenfalls spielbar ist.
Dachte ich. Mein Gitarrenlehrer brachte mir bei, die Noten nur solange zu spielen, wie sie auch notiert sind. Das bedeutet, daß man mit der rechten bzw linken Hand, zusätzlich zu den
gegriffenen Noten, die leeren Saiten abdämpfen muss bzw die gegriffenen Töne nur so lange klingen lassen darf, wie sie notiert sind. Das steht nicht in den Noten. Die Allemande (Suite No.1, 
BWV 996) hat sehr viele abzustoppende Töne. Ich konnte die Noten spielen aber wenn man sie nicht abstoppt, klingen sie nach. Das ist so, als spielt man Klavier mit dem Pedal. Es gehört also 
eine sehr sorgfältige Spielweise dazu, die Allemande sauber zu spielen. Als ich eben die Allemande nochmal anhörte, fiel mir auf, daß Bream eine Passage deutlich höher spielt, als ich sie aus 
meinen Noten erinnere. Es kann also sein, daß Bream das Stück transponiert hat, weil er meint, daß es in seiner Tonart besser klingt. Er spielt es deutlich höher. Wenn er also einen derartigen 
Aufwand wahrscheinlich auch bei anderen Stücken macht, wird er zum absoluten Experten.
Mein Gitarrenlehrer gab mir als erstes Stück ein sehr schönes romantisches Stück. Es war aber nicht alt, sondern von einem modernen Komponisten nachempfunden. Es war spielbar.
Ich habe immer bedauert, daß es für die klassische Gitarre fast keine schönen, leichten Stücke gibt. Für Klavier gibt es die Inventionen und Sinfonien von Bach, die sehr schön klingen und nicht 
so schwer sind. Wie schwer die Stücke im Wohltemperierten Klavier sind, weiß ich nicht. Ich habe aber gestern mir die Noten in der Bücherei angesehen, kurz, und bin der Ansicht, daß man 
auch für diese Stücke nicht ein Meister sein muss. Johann Sebastian Bachs Werke sind bei B. Schott´s Söhne Mainz erschienen. Wenn man sich diese Klavier Noten kaufen will, sollte man sie 
da kaufen.  info@schott-music.com


Noten auf der Gitarre brachte ich mir mit einem Heft von Heinz Teuchert selbst bei. Viele Noten erklärt er aber nicht. Die anderen musste ich mir selbst beibringen. Ohne Buch. Ein Buch für 
Gitarristen in dem man ihnen das Notenlesen beibringt, wollte ich auch immer schreiben. In der Jugendmusikschule lernte ich nach der Gitarrenschule von Matteo Carcassi und spielte Stücke 
aus dem Heft "Die Stunde der Gitarre". Es enthielt nur kurze Stücke. Es gibt 3 Hefte, die immer schwerer werden. Bis Schwierigkeitsgrad 3. Ich kaufte auch das 3te Heft, spielte es aber nicht 
zuende. Leider sind diese Stücke nicht schön. Wenn man klassische Gitarre spielt, kommt man an den 3 Komponisten Matteo Carcassi, Mauro Giuilano und Fernando Sor nicht vorbei. Diese 3 
Komponisten haben sogar schwere Stücke geschrieben, die man lernen muss, wenn man klassische Gitarre studiert. Die Fuge BWV 1001 von Bach ist aber unvergleichlich schwer.
Zur Gitarre kam ich, weil ich in einer Fußgängerzone mit meiner Mutter eine Straßenmusikband sah. Es waren 4 Musiker. Der eine spielte Banjo. Ich sagte daraufhin zu meiner Mutter, daß ich 
Banjo lernen wolle. Sie antwortete, daß ich doch dann erstmal Gitarre lernen solle, weil sie ja eine alte hatte.
Sie hat nämlich ca 1970 ebenfalls für eine Zeit Gitarre geübt. Ein Klassenkamerad zeigte mir in der 7ten Klasse, mit 13 Jahren, die ersten Grundakkorde. Eight Days a week und House of the risin
sun. Danach spielte ich alleine weiter. Bei einer Klassenkameradin hörte ich die Beatles. Ich mochte die Musik sehr und kaufte mir tatsächlich fast alle LPs von ihnen. Ich hatte das Beatels 
Complete und konnte fast alle Stücke spielen und nach singen. Der Vorteil von diesem Buch war, daß Text, Akkorde und Melodie übersichtlich auf immer einer Seite zu lesen waren. Es gibt 
Klavier Ausgaben von Gitarrenstücken. Diese gehen über viele Seiten und man muss ständig umblättern. Die Akkord Symbole stehen klein, als Diagramm, über den Noten und der Text unter der 
Melodie oder sogar Klavierstimme (Im Bass und Violin Schlüssel). Ich hatte ein Songbook von Jim Croce, bei dem das so war. Meine erste Gitarre war eine Konzertgitarre für 300 DM, die ich bei 
Steinway in den Colonaden kaufte.
Leider war sie nicht bundrein. Das Geld verdiente ich dafür in einem Blumenladen. Ich lieferte Blumensträuße mit dem Fahrrad aus. Das war ca mit 14 Jahren. Meine Mutter war beim Kauf dabei 
und gab mir 150 DM dazu. Damit hatte ich nicht gerechnet. Regelmäßig hörte ich auch auf NDR 2 nach der Schule Musik für junge Leute. Der Trailer war ein ganz normaler Bluesturnaround mit 
anschließendem Chuck Berry Rhythmus allerdings punktiert und auf E. Den wollte ich bald unbedingt nachspielen.
Ich benutze bei der Improvisation nur die Moll (Blues) und Dur Pentatonik (Country Rock. Diese fand ich in einem Gitarrenlehrbuch, Country Rock, das ich von der Musikschule bekam). Von 
Michael Bloomfield habe ich mir die Jazz Blues Improvisation abgeguckt.
Vom 7ten bis zum 10ten Lebensjahr spielte ich C - Flöte. Nach meiner ersten Lehrerin bekam ich Unterricht bei der Kirchenorganistin. Mit ca 8 Jahren organisierte sie ein Konzert für mich
im Gemeindehaus. Sie begleitete mich auf dem Klavier und ich spielte dazu Telemann. Es waren ca 30 Zuhörer gekommen. Das Konzert fand in einem Dorf statt mit 5000 Einwohnern. Der Raum 
hatte keine Bühne. Der Flügel stand im Raum und ich seitlich daneben. Mein Gesicht war dem Publikum um 90° abgewandt. Ich war überhaupt nicht aufgeregt. Ob ich viel Applaus bekam, weiß 
ich nicht mehr. Irgendwann war ich das Flötespielen leid und bettelte meine Mutter an, daß ich nicht mehr spielen muss. Sie blieb hart. Erst nach unserem Umzug musste ich nicht mehr spielen.

Meine letzten Songs schrieb ich 1996/ 1997 in meiner Wohnung. Ich hatte nur noch ein DMP-11 Mischpult und ein 16 Kanal Studiomaster, von einem Bekannten geliehen, dem Bruder eines 
Freundes. Ich bemerkte, daß die Mischpult Qualität nicht gut war. Das musste etwas mit dem Headroom zu tun haben. Soli spielte ich mit einer Ibanez Artist 100 AV, die ich mir gebraucht für 
750 DM gekauft hatte über eine Anzeige und mit dem Fender Princeton. Der Lautstärke Regler funktionierte sehr gut. Meine schwarze Ibanez wurde mir bei einem Einbruch in mein Studio ca 
Ende 1993, kurz vor meinem Aufnahmen in einem Verlags Studio gestohlen. Ein sehr schmerzhafter Verlust.

Steppin Stones war meine letzte Komposition. Leave those Steppin Stones behind. Von Jim Croce sang ich das Stück Walkin back to Georgia. Dieses Stück begleitet mich, seitdem ich es mit ca 
16 Jahren wieder mal im NDR zu hören bekam. Im letzten Teil sang ich statt Georgia den Namen einer Freundin. Es gab eine ganze Sendung über die schönen Songs von Jim Croce. Ich sang 
außerdem das Stück Torn von Natalie Imbruglia für sie: I thought I saw a woman brought to life. She was warm, she came around, like she was dignified, she showed me what it was to cry. 
Ebenfalls ein Lieblingsstück von mir. Ich nahm mein AKG Mikro und spielte darüber Gitarre und Gesang gleichzeitig ein. Dann mischte ich ein bischen Exiter dazu. Ich habe ihr beide Stücke auf 
einer Kassette gegeben. Leider verbesserte sich die Beziehung nicht durch diese beiden Songs. Ein Exiter hebt das Frequenzband an. Die Frequenz und die Stärke ihrer Anhebung kann man 
einstellen. Es ist aber irgendwie kein Equalizer, obwohl Frequenzen dazu kommen. Die Aufnahme soll seidiger klingen. Wenn man den Exiter anwendet, darf man ihn nicht hören, weil es sonst 
zuviel sein kann. Ich hörte den Effekt erst ca 3 Jahre später. Es klang erstklassig. 

Ich bekam bei Steinway in den Kolonaden ca 1981 auch das Real Vocal Book mit Jazz Stücken. Da ich Noten lesen konnte, konnte ich mir einige Stücke erarbeiten. Dieses Buch war auch sehr 
wichtig für mich. Immer litt ich darunter, daß ich keine Interpretationen von Jazzsängern hatte. Verliebt war ich in das Stück When Sunny gets blue, was im Real Vocal Book enthalten war. 
Dieses hatte ich mal im NDR gehört. Von Barbara Streisand gesungen. Auch diese Aufnahme kann ich bis heute nicht vergessen. Ca 1993 erfüllte ich mir einen Wunsch und suchte einen 
Jazzgitarristen. Mit ihm wollte ich Jazzstücke aus dem Real Vocal Book spielen und singen. Das war ca 1993. Er nahm bei sich zuhause auf einen 4 Spur Kassettenrecorder All the things you are 
und How high the moon auf. Leider trafen wir uns nur ein paar Mal. Er konnte Jazzsoli spielen. Das kann ich bis heute nicht. 

Ich arrangierte eine Coverversion von Bill Haleys Skinny Minny. Den Text schrieb ich. Ich nahm ihn bei Wolfgang mit der Adam auf (2 x 12 Spuren digital). Ich engagierte einen bekannten 
englischen, hamburger Bluesharpspieler. Ich hörte ihn mal auf einem Konzert im Remter. Ich gab ihm 150 DM Honorar und fand es aufregend, mit ihm das Solo zu entwickeln. Eigentlich nur den 
Schluß. Ich gab eine Anzeige auf, denn ich suchte einen Sänger, der das Stück besser singt als ich. Es meldete sich ein junger Mann, mit einer rauchigen Stimme, der gut singen konnte. Er war 
aber für den Song nicht geeignet. Ich sprach mit ihm über seine rauchige Stimme. Er spielte auch Gitarre und hatte sich bei einer Band vorgestellt, die grade einen Gitarristen suchten. Er 
beschrieb mir den Musikstil und ich hatte ebenfalls Interesse. Es war Country Rock. Er gab mir die Telefonnummer vom Bassisten, dem Bandgründer. Ich besuchte ihn und er gab mir eine
Kassette voll mit guter amerikanischer Country Rock Musik, die ich total originell fand. Ich durfte sie behalten. Ich sollte das Stück Baby I´m yours von Steve Wariner vorbereiten.
Es war ein unheimlich treibender, dampfender Country Bluesrock. Mit einem wahnsinnig schnellen Gitarrenlick als Intro. Es waren nur 3 Akkorde aber sie waren sehr geschickt gesetzt und die 
Gesangsmelodie wurde in dieser heißen typischen Countrymanier gesungen. (Leider ist nur dieses Stück von Wariner so.) Für das Intro brauchte ich lange. Ich wußte aber sofort, wo es 
gespielt wurde. Im 1 sten - 3 ten Bund in E. Wariner spielt wie Johnny Winter mit einem Daumenpick und den Fingern. Wenn man die Saiten mit Daumen und Zeigefinger anschlägt, nennt man 
das Double Thumbing. Ich ging dann zur Bandprobe. Wir begannen gleich mit Baby I´m yours. Ich startete mit meinem Introlick aber die Band setzte danach nicht ein. Ich sah sie fragend an 
und erhielt die Antwort: So fangen wir nicht an. Leider gibt es auf YouTube nur eine Liveversion, die nicht so gut klingt. Als ich die Bandmitglieder sah, wurde mir bald klar, daß ich nicht 
dazugehören konnte. Wenn man im Downtown Bluesclub später kommt und die Band schon lange gespielt hat, werden die Türen geöffnet und man braucht keinen Eintritt zu bezahlen. Dort 
hörte ich diese Band mal spielen aber nur ca 3 Stücke. Hier hörte ich auch einmal ein phantastisches Konzert mit Brian Auger. 


- Von Paul Desmond hatte ich einmal die LP Summertime. Sie enthält das Stück North by Northeast. Dieser Titel klingt für mich sehr geheimnsivoll, als wäre er eine Angabe zu einem geheimen 
Ort, den man kennenlernen sollte und der irgendetwas mit der Schiffahrt und dem Meer zu tun hat. Ich gebe die Zeit von Sampels und in meinen Stücken deshalb gerne an: Bei 3.30 Minuten. 
Das finde ich spannend.

- In meinem Instrumental Chris Leo ist das Anfangsthema stark von Kottkes Bean Time inspiriert. Zwischendurch höre ich seinen Titel Last Steam Engine Train (bei 2.30) und Watermelon Man 
heraus (bei 3.07 und 3.30). Ich habe auch einen längeren Teil gespielt, der entfernt bei Kottke kurz bei 0.50 auftaucht. Bei 0.55 spiele ich ein Thema, das ich aus einem Country Rock Buch 
habe, welches ich in meiner Musikschule bekam.

- Room 8 von Leo Kottke hat mir gezeigt, wie man ein Stück ganz ohne fortlaufendes Metrum spielt. Ich habe das bei meinen Musikideen eingesetzt (Improvisation Bbj7 - Aj7, Besuch bei einem 
Bassisten, u.a.)

Bei einem Song, den ich bei Wolfgang aufnahm, spielte ich das Solo mit meiner Ibanez Telecaster. Eine Rockgitarre. Für die Verzerrung benutzte ich das Boss Me 5 Multieffektgerät für Gitarre.
Es kostete damals ca 650 DM. Ich glaube, es war von Wolfgang. Der Pizzicato Sound stammt vom Roland D-110. Ein Solo in diesem Stil gelang mir nur 2 x. In einem Abstand von 36 Jahren.
Das 2 te ist das Solo in UFO. 

 
Zu einem meiner ersten Songs inspirierte mich der Film der Highlander mit Christopher Lambert, indem es um die Unsterblichkeit geht. Ich sampelte Christopher Lambert und seinen Gegenspieler, 
der das Zitat "It´s better to burn out, than to fade away" spricht. Den Bösewicht lasse ich nach diesem Satz, mit einem entsetzlich langen Schrei zu Boden stürzen. Der Schrei kommt an einer 
Stelle, an der der Highlander den Bösewicht auf eine hohe Treppe beim Schwertkampf gezwungen hat. Diese stürzt ein, wobei geschrien wird. Leider ist mein Text nicht so gut. In der Strophe 
singe ich englisches Kauderwelsch. Die Nebenstimmen habe ich gesampled und die Einsätze am Rechner programmiert. Dieser Film ließ in mir den Wunsch entstehen, ebenfalls unsterblich zu 
werden. Mein Text war: Connor Mac Loud, the Highlander who´s immortal, staying alive, just to rescue us from the darkness. He is immortal, he is immortal, he can´t die. Ich sampelte aus 
dem Film auch die Stelle, an der er sagt: I´m Connor Mac Loud from the Clan Mac Loud. Born on 1580 in Glenfiddin on the Shores of Loch Shiel and I´m immortal. Wegen diesem Film entstand 
in mir der Wunsch, mich einer spirituellen Gruppe an zu schließen, die etwas über die Unsterblichkeit weiß. Das der Mensch sterblich ist, mochte ich nicht mehr glauben. 

Ebenfalls eines meiner ersten Stücke war ein reines Sampelstück Drive away my Blues - Danceversion. Den Groove bekam ich von einem DJ, der als Barkeeper arbeitete, seinen eigenen Club 
eröffnen wollte und der sehr viele Schallplatten besaß. Einmal war ich bei ihm zuhause und er zeigte mir seine riesige Sammlung. Er besaß fast soviele LPs wie Bob, der Sänger der 
semiprofessionellen Funkband, in der ich früher mitspielte. Ich meine, er erzählte mir, daß dieser Groove mit R8m Sounds gemacht worden ist. Ich konnte das aber nie nachvollziehen. In dem 
Stück verarbeitete ich auch ein Sampel aus einem Stück von Otis Rush und wieder Sampels aus dem Film Alien (Well, I could drive that loader). Es sind hydraulische Geräusche einer Maschine. 
Ich habe die Aufnahme dieses Stücks noch und habe mir die hydraulischen Geräusche wieder gesampled. Es sind vier. Das Sampel Drive away my Blues stammt von Screaming Jay Hawkins - 
Yellow Coat, das ich doppelte. Dieser schwarze Sänger nennt sich zurecht Screamin, denn er schreit und brüllt bei seinem Gesang und bleibt dabei unnachahmlich musikalisch.

Reise in die Unendlichkeit war mein letztes Stück in meinem Studio. Ich schrieb es, als ich eine spirituelle Gruppe fand. Die Mundharmonika habe ich selbst gespielt. Ich habe die Töne 
gesampeld und dann programmiert. Inspiriert hat mich dazu die elektrisierende Mundharmonikamelodie, die Charles Bronson in dem Western Spiel mir das Lied vom Tod spielt. Gespielt habe ich 
auf einer Ibanez 100 AV. Die Gesangsmelodie Dabadabada da da habe ich gesampled. Später bemerkte ich, daß dieselbe Melodie in Heaven can Wait vorkommt. Dieses Stück stammt, glaube 
ich, von Michel Cretu und wird von Sandra gesungen. Ich hatte einige Songs von Sandra auf Kassette, die ich sehr gerne hörte. Die Männerstimme kommt von Hubert Kah, der in Hamburg, 
meine ich, aufgewachsen ist und den Hit Sternenhimmel schrieb. Diesen Song schlug ich auch für meine Band vor. Wir spielten ihn lange Zeit. Er singt auch auf ein paar anderen Liedern von 
Sandra mit, die er mit komponiert hat und spielt sogar ein paar Gitarrenstimmen. Meine Lieblingslieder von sind In the heat of the night und Midnight Man.


Das beste Gitarrensolo in einem Pop Song ist für mich das in Zuchero - Senza Una Donna. Es kann kein Studio Gitarrist gespielt haben. Es klingt aber so, als sei er extra für dieses Stück 
eingesetzt worden. Man hat also nach einem Gitarristen gesucht, der das Stück mit seinem Solo versteht und die Atmosphäre verstärkt. 


Für meinen Gitarrenunterricht in der Wohnung nahm ich anfangs 25 DM für 60 Minuten. Da mir das mit der Zeit doch zuwenig wurde, suchte ich mir Schüler in einem teureren Stadtteil und 
unterrichtete sie in einer fremden Wohnung, mit demselben Unterrichtskonzept. Miete für den Unterrichstraum musste ich nicht bezahlen. Ich bekam 45 € für 45 Minuten. Eine Gitarre hatte ich 
beim Unterricht nie dabei. Ich benutzte beim Raushören, die des Schülers. Ich hörte den Schülern Gitarrenstimmen raus, von Songs, die ich sie auf Kassette mitbringen ließ und schrieb sie 
ihnen sofort in großer Tabulatur auf. Wie es gespielt wurde, spielte ich ihnen vor und nahm es ihnen dann mit dem eingebauten Stereomikrophon vom Kassettenrecorder auf. Wenn man einem 
Schüler so etwas lange genug zeigt, versteht er dieses Prinzip und macht es nach. Man kann dann von den besten Gitarristen der Welt lernen. Nur durch das Hören ihrer Aufnahmen. So lernte 
ich auch nach ca. 43 Jahren die Interpretaionsweise von Julian Bream, mit der er klassische Gitarrenmusik spielt, auf die moderne Western Gitarrenimprovisation zu übertragen. Ich konnte auf 
einmal mit unvergleichlich mehr Ausdruck spielen. Es gehörten dazu seine Art gebrochene Akkorde zu spielen und mal nicht, sein Arpeggio, mit dem Daumen von der untersten Saite bis zur 
höchsten anschlagen und dabei langsam schneller und lauter werden und sein Vibrato. Von Kottke ergänzte ich die Art, wie er in die Töne und Akkorde reinrutscht. Von einem tieferen oder 
mehreren Bünden tieferen Ton aus. Kottke verbindet die Töne dadurch und schafft dadurch eine sehr melodiöse Einheit. Die Töne fliessen in einander über. Das kann man nur auf 
Bundinstrumenten machen. Wenn man das nicht tut, stehen die Töne und Akkorde zu sehr getrennt voneinander da. Dies ist ein Nachteil von Bünden, den er erkannte und deshalb seine neue 
Spielweise intuitiv entwickelte, weil er nach mehr Tiefe in seiner Musik suchte und nach einem größeren Verständnis zu seinem Instrument. Ich ergänzte alles mit dem Cross Picking. Man 
kombiniert dabei auf der Gitarre gegriffene Töne mit leeren Saiten. Diese Spielweise kann man auch in hohen Bünden benutzen. Ein Freund, der sich mit Noten gut auskannte, zeigte mir mal ein 
dünnes Heft, mit dem man Cross Picking lernen konnte. 

Meine Kompositionen sind mit dem "Baukastenkompositionsprinzip" entstanden. Ich habe mir das von Leo Kottke abgeguckt. Er nimmt verschiedene Teile, die zusammenpassen und hängt sie in 
"beliebiger" Reihenfolge aneinander. Alle Stücke von Kottke auf den LPs Mudlark, Greenhouse und 6 & 12 String sind toll.
Ein Lieblingsstück von mir ist Watermelon Man. In meinem Stück Chris Leo spiele ich bei 3.30 eine kurze Passage, die nach Watermelon Man klingt. Kottke wählt meiner Ansicht nach die Stücke 
auf seinen CDs so aus, daß man neugierig und interessiert wird und versucht, seine Stücke nachzuahmen. Das habe ich auch bereits mit 16 Jahren mit einem befreundeten Gitarristen versucht. 
Leider ist aber Stealing, mein absolutes Lieblingsstück, zusammengeschnitten. Es beginnt auf C mit den Grundakkorden und der schönste Teil wird mit Kapodaster auf dem 3ten Bund gespielt. 
Er benutzt dabei die Akkorde C, F und G. Es hat lange gedauert, bis ich darauf kam, daß er einen Kapodaster benutzt. Dann hatte ich schnell die Akkorde und das Picking heraus. Wie er aber 
den Teil mit dem tollen Akkordrutscher, Ausdruck höchster Freude,  spielt, weiß ich nicht. Ich habe ein paar Akkorde gefunden, die passen könnten aber ich bekomme einfach nicht die Fülle wie 
er hin. Es klingt einfach zu leer. Sicherlich doppelt er auch an dieser Stelle seine Gitarre aber daran kann es meiner Meinung nicht liegen. Ich sah auch auf You Tube ein paar Videos von 
Gitarristen, die sich intensiv mit diesem Stück beschäftigten und es sogar in einem Stück ohne Kapodaster spielten. Eine Gitarristin fand sogar heraus, wie sein Instrumental Cripple Creek 
gespielt wird. Stealing wird auf einer 6 saitigen Western Gitarre gespielt und heißt soetwas wie stehlen. Nie habe ich das aber so verstanden, obwohl ich gut im Englischunterricht war und 
dieses Wort bald erlernt wird. Ich verstand immer: Steeling. Also Steel wie Stahl und dachte dabei nur an den hellen, schönen Klang der Stahlsaiten, wie sie in Stealing zu hören sind.

Ich habe mal vor vielen Jahren eine Anzeige aufgegeben und angeboten, Stücke rauszuhören und auf Tabulatur auf zu schreiben. Ich hörte dann für jemanden ein leichteres Stück von Leo 
Kottke raus. Umgeschrieben für eine 6 saitige Westerngitarre. Es war Louise. Ich schrieb ihm auch das Slide Solo auf. Ich spiele im Solo bei diesem Stück allerdings ein dem Slide 
nachempfundenes Finger Picking Solo. Der Mann sagte, daß er mir weniger Geld geben aber stattdessen als Bezahlung zwei Kassetten geben wolle mit 2 LPs aus den Anfangszeiten
Leo Kottkes. Ich hörte sie und bemerkte, daß es ausschließlich sehr schnelles Fingerpicking war und das er sich noch nicht zu seiner späteren Gitarrenpersönlichkeit entwickelt hatte. 
Ich las dann daraufhin oder vorher einen Artikel in dem stand, daß Leo Kottke in seiner Anfangsphase eine zeitlang Probleme mit seiner rechten Hand bzw seinem rechtem Arm hatte und nicht 
Gitarre spielen konnte. Er wurde gezwungen, die Anschlagstechnik seiner rechten Hand neu zu entwickeln und wurde daraufhin erst zu seinen späteren Werken (Room 8, The Ice Miner, 
Airproofing, Bean Times) inspiriert. Sicherlich hat er in der Zeit in der er nicht spielen konnte, sehr über sein Schicksal nachgedacht und es als einen Wink verstanden, der ihm bei der 
Entwicklung seiner neuen Technik geholfen hat. Ob das alles stimmt, weiß ich aber nicht. Ein Freund, ein sehr begabte Maler, hat etwas ähnliches erlebt. Er hatte mit 18 einen Unfall und brach 
sich den rechten Arm, sodaß er nicht mehr zeichnen konnte. Der Knochen wuchs im Gips falsch zusammen und mußte ein zweites Mal künstlich gebrochen werden. Das Brechen dauert eine 
halbe Stunde, ist ohne Betäubung und tut wahnsinnig weh. Ich weiß nicht mehr, wie lange er nicht zeichnen konnte, aber es war sehr lange, weil die Hand, nachdem der Gips abgenommen 
wurde, nicht sofort wieder den Stift halten konnte. Er brauchte lange Physiotherapie. Was er in dieser Zeit dachte, weiß ich nicht. Bestimmt hat er aber Angst gehabt, daß er vielleicht nie 
mehr zeichnen kann. Die Schule hat er nicht verstanden. Zeichnen war seine einzige Chance, zu leben. Weil er große Probleme mit den Knien hat, konnte er zB auch nicht am Sport Unterricht 
teilnehmen etc. und keine andere Arbeit an nehmen.
Er musste dann viele Jahre hart lernen. Dann mußte er lernen, daß er nur dann seine Bilder verkauft, wenn er sich die Kunden selbst sucht. Er musste sehr viel Demut vor dem Schicksal zeigen.
Er lebte lange in New York, ca 30 Jahre, am Rand von Harlem, freundete sich mit den Afro Amerikanern an und zeichnete sie. Wenn er ein Bild verkauft hatte, gab er ihnen von seinem Geld 
etwas ab. Als ich Kottke endlich einmal live in der Fabrik sehen durfte, stand er während dem Spiel. Das war sehr interessant für mich. Es ist schwer, auf der Gitarre lange im Sitzen zu spielen, 
weil man Rückenschmerzen bekommt. Im Stehen aber nicht. Ich vermute, daß viele Gitarristen im Stehen spielen. Nur so können sie stundenlang spielen. Das muss man lernen. Wenn man mit 
Gitarre und Gesang seine Songs für die Straßenmusik im Sitzen vorbereitet, muß man danach für ca 2 -3 Stunden im Stehen üben, weil die Handhaltung im Stehen eine andere als im Sitzen ist. 
Man kann auch nur im Stehen üben, weil man dann besser Singen kann.


John Lennon (Beatels) hat gesagt: Just (Englisch) ist nur ein Füllwort. Läßt man just weg, dreht sich die Bedeutung des Satzes um: Jesus just left Chicago = Jesus ist in Chicago.
John Lennon hat auch den Song 8 Days a week geschrieben. In Indian Rope Man gibt es die Textzeile The eight day Mill...Ich vermute, daß der Begriff 8 Days eine besondere, geheime, 
musikalische Bedeutung hat. Die Woche hat nunmal 7 und nicht 8 Tage. Alle Texte von Indian Rope Man, die man erhält, ganz egal von wo, haben aber hier die Textzeile eight day. Nur der 
Sänger von Warm Dust singt klar und deutlich aking also a king! Warum das so ist, weiß ich nicht. Der Text von Indian Rope Man ist nicht im Internet erhältlich. Nur auf www.lyrix.at oder 
https://www.azlyrics.com Wenn man einen Songtext sucht, schreibt man ins Suchfeld vom Internetbrowser: Künstlernamen Songnamen Lyrics


#####Gesangs - und Sprechunterricht.

Als ich ca 1993 ein paar Songs von mir in einem Verlags Studio aufnahm, suchte ich Kontakt zu einer Gesangslehrerin, die an einer bekannten Musical Schule unterrichtete. Wir sprachen über 
den Gesang aber ich konnte ihren Unterricht nicht so schnell anwenden. Deshalb sang ich auf meine Art leider weiter. Ca 7 Jahre später rief ich sie an und wollte wieder Gesangsunterricht von 
ihr haben. Sie unterrichtete inzwischen in einer Vorstadt. Ich unterschrieb einen Vertrag und überwies ihr, immer am Monatsanfang, ihr Honorar. Ich bin mir sicher, daß sie auch die Ferien von 
mir bezahlt bekam. An der Musical Schule zahlte ich ihr 60 DM für 60 Minuten. Jetzt war sie günstiger. Zur ersten Stunde nahm ich eine Kassette, mit dem Song From Russia with Love, 
gesungen von Matt Monroe mit. Ich spielte ihr den Song vor und sagte ihr, daß ich auch so singen möchte. Sie sagte dann, so eine Stimme ist von Gott gegeben. Ich musste also meine eigene 
Stimme entwickeln. Ich hörte auch 7 Jahre vorher eine Schülerin von ihr, ich durfte im Unterricht dabei sein und war sehr angetan, wie frei und hoch diese Sängerin singen konnte und daß sie 
sich dabei sehr über ihre Stimme freute. Später las ich in der Zeitung, daß sie in Berlin eine Stelle als Sängerin bekommen hatte. Auch in der Vorstadt, 7 Jahre später, durfte ich einer anderen 
Sängerin zuhören. Sie sagte mir, daß es 4 Jahre dauert, bis man so singen kann. Man nahm eine Stunde Unterricht pro Woche. Ich hatte aber wieder nicht die Geduld und Kraft, mich auf das 
Üben zu konzentrieren. Ich weiß nämlich, daß sich die Stimme von allein entwickelt, wenn man regelmäßig singt. Immer so lange man möchte und nur dann, wenn man möchte. Üben ist mir zu 
theoretisch. Ich war mal auf einem Konzert einer Bluegrass Band aus unserer Stadt. Mir fiel auf, daß die Sänger sehr gut singen konnten aber die Stimmen doch dünn klangen. Ich fragte den 
einen Sänger nach dem Konzert, warum er so gut singen kann und er sagte mir, daß er regelmäßig Straßenmusik gemacht hätte und seine Stimme deshalb so gut geworden wäre. Weil ich 
schließlich deutsche Texte zu meinen Songs schrieb, was mir ein Produzent geraten hat, dachte ich, wenn ich schon nicht verstehe, wie ich besser singen kann, das war ca 7 Jahre vorher, 
dann nehme ich Sprechunterricht, damit ich besser zu verstehen bin. Mir fiel nämlich auf, daß Sprecher ganz hervorragende, sehr ansprechende Stimmen haben und sie ganz bestimmt auch gut 
singen können. Ich hatte das auch auf einer Kassette gehört, die ich aus der Musikbücherei ausgeliehen hatte. Es war das Stück Anatevka mit dem berühmten Lied "Wenn ich einmal reich 
wär". Es waren Schauspieler, die singen konnten und gleichzeitig auch gute Sprecher waren. Ganz besonders fiel mir Hans Paetsch auf. Ein Sprecher, der so gut spricht, wie sonst überhaupt 
gar keiner. Er ist mit allergrößtem Abstand weit von den anderen entfernt. Seine Sprachmelodie ist einzigartig und doch wiederholt er sich nicht mit ihr. Es klingt deshalb für ewig lebendig. ig 
wird wie ch ausgesprochen wird, wenn ig am Ende eines Wortes steht. Also Könich oder zwanzich oder dreißich etc.. Aber Königin usw.. ch bekam ein Buch mit Gedichten. Eines handelte von 
der Einsamkeit. Ich erinnere es nicht mehr aber es begann: In meine kleine Kammer dringt kein Ton...In dieser Zeit wuchs in mir der Wunsch, mich in ein Kloster zurück zu ziehen, weil ich ohne 
die Zivilisation leben wollte. Dort wollte ich zu weiteren Gedanken kommen, die ich so nicht hätte haben können und ich wünschte mir dabei, daß ich zu innerer Ruhe komme und Zufriedenheit 
und Glück. Ich begann vorher auch schon, mir zu wünschen, daß ich da bin, im Lautsprecher, wo meine Musik so glücklich klingt. Ca 1.5 Jahre später fand ich tatsächlich eine spirituelle 
Gruppe, der ich beitrat und meine Musik zum größten Teil aufgab bzw einschlafen ließ. Ich beendete nur noch ein paar für mich wichtige Dinge. 
Diese Gruppe sagte, daß man den spirituellen Weg im täglichen Leben geht. Das fand ich sehr praktisch und lebensnah. Ich musste also nicht in ein Kloster und war erleichtert. Ich musste 
dafür auf Drogen, Zigaretten, Alkohol und Fleisch verzichten, auf Daunendecken und auf Lederkleidung, Pelze und Federn. Außerdem auf gefärbte Haare, weil das den Kopf von der 
elektromagnetischen, universellen Strahlung abschirmt. Nur Schuhe und Gürtel durften aus Leder sein, weil das nicht anders geht. Es wurde empfohlen, wegen der Augen aufs Fernsehen zu 
verzichten. Deshalb hatte ich auch keinen Fernseher mehr und ging auch nur noch sehr selten ins Kino. Der Fernseher war früher eine Braunsche Röhre, die besonders schädlich ist. Das 
Fernsehprogramm ist aber auch nicht gut. Beim Rechner Bildschirm empfahl man einen LCD Monitor. Ich kaufte mir damals einen für ca 700 DM bei Aldi. Diese Gruppe gab es in Deutschland in 
den großen Städten. Heute gibt es sie nicht mehr. Man nahm regelmäßig an Tempeldiensten, Vorhofdiensten und Besinnungsdiensten teil und konnte dabei das besondere universelle Kraftfeld 
der Gnosis (Gnosis = Atemfeld Gottes) spüren. Man fuhr einmal im Monat, anfangs seltener, für ein Wochenende in einen entfernteren Ort, um dort besonders intensiv mit dem Kraftfeld in 
Berührung zu kommen. Ohne dieses Kraftfeld, wäre es mir nicht möglich gewesen, die Auflagen für einen Beginn vom Weg im täglichen Leben zu beginnen. Aufgabe war es das 
Gottesfunkenatom im Herzen zu entwickeln. Wichtig war es, die spirituellen Gedanken nicht mit den alltäglichen zu verscheuen. Dafür sollte man vor und nach den Diensten in der Stadt und im 
entfernteren Ort, nur über spirituelle Themen sprechen oder sonst still sein. Die Mittagsmahlzeit war eine stille Mahlzeit. Man bereitete sich auf einen Dienst vor, indem man sich ca 20 - 45 
Minuten still auf eine gepolsterte Sitzbank setzte. Die Gebäude waren sehr groß und die Schüler mussten früher arbeiten und das Geld spenden, um alles aufbauen zu können. Während dem 
Bau halfen sie und übernachteten in Zelten. Ich spendete auch Geld und fand auch eine einfache Arbeit. Die Wochenenden mussten bezahlt werden, ca 100 DM, und auch die Fahrt dorthin mit 
Privatautos. Dafür zahlte man ca 20 - 30 €. Man musste auch einen Monatsbeitrag bezahlen. Ich zahlte 30 DM. Wenn man half, bei der Konferenz, so nannte man das Wochenende, zu putzen, 
bei so vielen Menschen muss ständig sauber gemacht werden, musste man weniger bezahlen. Ca 65 DM. Ich begann bald regelmäßig zu putzen. Abzuwaschen etc.. Gekocht wurde auf einer 
Konferenz ebenfalls in einer großen Küche. Alles wurde von den sogenannten Schülern gemacht. Nach der Konferenz musste das gesamte, große Gebäude sorgfältig geputzt und gereinigt 
werden, damit es für die nächste Konferenz in 2 Wochen, sauber ist. Dieser sogenannte Nachstab fand am Montag statt. Er war zwar freiwillig, man bekam dafür auch kein Geld aber Essen 
aber es waren mindestens 30 Schüler dafür nötig. Insgesamt dauerte es dann ca 6 - 7 Stunden bis alles geputzt war. Bei einer Konferenz waren ca 500 - 600 Schüler. Man muss wissen, daß 
Küchen, Waschräume und Gebäude vom Gesundheitsamt kontrolliert werden. Wenn man die Auflagen nicht erfüllt, darf eine Konferenz nicht stattfinden. Ca 2003 verließ ich die Schule. Ich 
konnte mich in ihr wegen psychischer Probleme nicht mehr aufhalten. Trotzdem ging ich den Weg im täglichen Leben weiter, wie ich es auch die 9.5 Jahre vorher gemacht hatte. 
Ich habe mir oft überlegt, ob ich vielleicht bevorzugt bin, weil ich mich in dieser Schule aufhalten durfte. Den Weg geht aber jeder Mensch in seinem Leben. Selbstverständlich denkt er immer 
über Gott und den Sinn des Lebens nach. Und die universelle Strahlung und der Atem Gottes ist natürlich für jeden da. Was mit mir also in dieser Schule geschehen ist, die ich so sehr gerne 
besucht habe, weiß ich nicht. In den Diensten wurde in größeren Abständen gesagt, daß es darum geht, einen inneren Frieden zu erlangen, der allen Verstand übersteigt. Die Ansprachen in 
den Diensten begannen immer mit: Brüder und Schwestern. Das wir so alle miteinander vereint und herzlich aufgenommen wurden, ohne im einzelnen zu fragen, ob diese Anprache berechtigt 
ist, hat mich sehr tief bewegt. Die Schule hieß Internationale Schule des Goldenen Rosenkreuzes, Lectorium Rosicrucianum. Diese Schule gibt es nicht mehr. Es wurde auch gesagt, daß man 
als Schüler nicht missionieren soll, also willentlich andere Mitglieder werben soll. Außerdem wurde auch gesagt, daß man keinen sozialen Beruf ausüben muss, weil der zu mühselig ist. Es kommt 
darauf an, andere Menschen nicht zu zwingen, etwas zu tun. Auch wenn man ihnen freundschaftlich entgegen tritt, soll diese Haltung in einem anderen Menschen etwas bewirken. Das kann 
den anderen schon behindern und beeinflussen. Man muss als Mensch tatsächlich lernen, daß es besser ist, andere Menschen sich und ihren Problemen, selbst zu überlassen. Sie entscheiden 
schließlich welchen Weg sie im Leben gehen. Wenn ein Mensch unbelehrbar ist, dann zurecht. 

Ich habe im Jazz Archiv in Bremen, amerikanische Fachzeitschriften gefunden, in denen vermutlich Afro Amerikaner Musikzusammenhänge erklären.

https://www.bremen.de/visitenkarte/klaus-kuhnke-archiv-fuer-populaere-musik-ggmbh-336110#/  Klaus Kuhnke war ein Musikjournalist. Seine Sammlung wurde nach seinem Tod der 
Öffentlichkeit zur Verfügung gestellt. Es ist eine unüberschaubare Anzahl an LPs vorhanden. Ich weiß nicht, ob es einen Katalog gibt, in dem man suchen kann. Das Archiv ist damals 
kostenlos gewesen. Man konnte sich LPs auf Kassette aufnehmen. Bestimmt ist das noch heute so. Es gibt auch viele CDs und das Archiv wird seit dem Tod Kuhnkes ständig erweitert. Wenn 
die Zeitschriften digitalisiert wären, könnte man sie leicht mit dem Rechner durchsuchen. 

Bei meinem Instrumental Schwerkraft engagierte ich einen Jazztrompeter. Ich meine, es war Oliver Leuschner. Er bekam 150 DM. Das Solo entwickelte ich mit ihm zusammen. Ich verwendete 
es auch, gesampled, in meinem langsamen Bluesinstrumental Drive away my blues. Das Sampel Drive away my blues, machte ich von einer LP von Screamin Jay Hawkins - Yellow Coat, auf der 
er auch I put a spell on you sang. Er nennt sich zu Recht "Screaming...", denn er kann auf unnachahmliche Art singen. (Er gehört mit Otis Rush zu den ausdruckstärksten Bluessänger, die ich 
kenne. Howlin' Wolf gehört auch dazu aber leider sind alle Aufnahmen, die ich bisher von ihm gehört habe, vermischt mit doofem Gitarren Gebrabbel. Otis Rush aber nur auf der LP Mourning in 
the Morning. Johnny Winter singt ebenfalls sehr gut.) Ich mischte das Sampel mit meiner Stimme, weil ich Angst wegen den Urheberrechten bekam. Ich hoffte, daß man seine Stimme nicht so 
erkennt. Damals war das Sampeln leider eine urheberrechtliche Grauzone. Niemand wußte so richtig Bescheid ob es erlaubt ist aber alle taten es. Erst vor ein paar Jahren wurde das Sampeln 
klar verboten. Hierfür hat sich jahrelang die Gema eingesetzt. Den Groove von Schwerkraft bekam ich von einem Freund. Er heißt auch Matthias. Ursprünglich wollte ich am Ende des Stücks ein 
Sampel aus dem Film 1984 von George Orwell abspielen. Die Worte waren: Das Gesetz der Schwerkraft ist Unsinn. Wenn sie denken, daß sie fliegen, passiert es auch. Ich hörte es mir dann an 
aber aus irgendwelchen Gründen wollte ich bei dieser Idee nicht bleiben. Das es bei einem Song um Schwerkraft gehen kann, lernte ich auch auf einer CD von James Brown kennen, die Gravity 
heißt. Sie wurde von dem weißen Produzenten Dan Hartman produziert. Er schrieb Gravity, How do you stop und Livin in America. Er hat mit dieser CD eine wahnsinnige Funkproduktion 
abgeliefert, die absolut perfekt arrangiert worden ist, modern gemischt und mitreißende Songs hat. James Brown musste nur singen und Dan Hartman fing diesen Gesang ebenfalls ganz toll ein.


In meinem Stück Drive away my blues - Dance Version ist ein Geräusch zu hören (bei 0.26 Minuten und am Schluß bei 3.35 Minuten). Es ist ein Sampel aus dem Film Alien 1 oder 2. Sigourney 
Weaver möchte an Bord des Raumschiffes ein wenig arbeiten und eine Lagermaschine bedienen: Well, I could drive that loader. Als sie den Loader bedient, sind sehr originelle Geräusche zu 
hören. Diese habe ich gesampled. In dem Stück von Snap - The Power ist ein ähnliches Geräusch bei 1.30 und 3.00 Minuten zu hören. Es ist allerdings ein Synthi. Dieses Stück fand ich immer 
total toll. Zur Gesangszeile I´ve got the power, wird eine etwas dicke Schwarz Afrikanerin in Uniform mit Perücke und Brille gezeigt, die hinter einem hohen Rednerpult steht und dabei die Faust 
hebt. Es war, glaube ich, eine kommunistische Uniform. Vielleicht ein kommunistischer afrikanischer Staat. Als ich umzog, Matthias hatte mir den Tip gegeben, konnte ich in meiner neuen 
Wohnung den Musiksender MTV empfangen. 
Eigentlich kostet der Geld. Ich musste aber nie etwas bezahlen. Ich konnte viele, sehr gute Musikvideos sehen. Als ich das Sampel aus Alien machte und es in mein Stück einbaute, habe ich 
nicht an das Stück The Power gedacht. Ich habe The Power aber oft auf MTV gesehen. Die CD hatte ich nicht. Scheinbar nimmt man diese Dinge unbewußt in sich auf und verarbeitet sie, 
ohne daß man weiß, woher man sie hat.
In Drive away my blues habe ich folgende Sampels eingebaut: Groove vom DJ eines mir unbekannten Komponisten, 4 Geräusche vom Loader (Alien), "Drive away my Blues" von Screaming Jay 
Hawkins, "Baby I love you" von Otis Rush. Ich spielte in dem Stück auch ein Solo auf meiner Framus Gitarre. Ich baute einen Clavinetsound vom Korg M1r ein, so wie ihn Matthias immer 
programmiert hat. John Lee Hoocker: Good, feelin good, real good, mellow, Groovy, Stoned, feelin groovy, real stoned aus "One scotch, one bourbon, one beer". Frauenchor: Hey.


Bei Wolfgang mussten wir auch für City Man Duschgel den Song Slave to Love von Brian Ferry/ Roxy Music nachkomponieren. Das hat Spaß gemacht, weil es ein interessanter Groove war
und auch Gitarren zu hören waren. Als ich dann im Poelchaukamp begann, Musik zu machen, komponierte ich I never will forget und programmierte dazu den Schlagzeugrhythmus von 
Brian Ferry. Die Akkorde und das Gitarrenthema stammen aber von mir. Ein Profi Mischer mischte City Man Duschgel. Innerhalb von 1 Minute passte er einfach die Lautstärkeunterschiede 
im Stehen im Steinbergprogramm an, nachdem er eine Weile zugehört hatte. Das war alles. Die Sounds klangen danach alle ganz klein. Worauf er dabei geachtet hat, weiß ich absolut
nicht.

Reise in die Unendlichkeit war mein letztes Stück im Poelchaukamp. Ich schrieb es, als ich die Rosenkreuzer kennengelernt hatte. Die Mundharmonika habe ich selbst gespielt. Ich habe
die Töne gesampled und dann programmiert. Gespielt habe ich auf einer Ibanez 100 AV. Die Gesangsmelodie Dabadabada da da habe ich gesampled. Später bemerkte ich, daß dieselbe Melodie 
in Heaven can Wait vorkommt. Dieses Stück stammt, glaube ich, von Michel Cretu und wird von Sandra gesungen. Ich hatte einige Songs von Sandra auf Kassette, die ich sehr gerne hörte. 
Die Männerstimme kommt von Hubert Kah, der in Hamburg, meine ich, aufgewachsen ist und den Hit Sternenhimmel schrieb. Diesen Song schlug ich auch für die PST Band vor. Wir spielten ihn 
lange Zeit. Er singt auch auf ein paar anderen Liedern von Sandra mit und spielt sogar ein paar Gitarrenstimmen. Meine Lieblingslieder von ihr sind In the Heat of the Night und Midnight Man.

Trabbi durch Europa: Dieses Stück hieß ursprünglich Annie, let the reggae in your heart und ist von mir komponiert. Es ist eins meiner ersten Stücke. Der Keyboarder der Tanzband hatte
ein großes Studio, in dem wir auch übten. Das Studio benutzte er nicht, weshalb ich dort aufnehmen konnte. ZB Annie, let the Reggae in your heart, daß ich auch sang und dort
alleine arrangierte. Die Gesangsaufnahme machte er und er mischte es auch. Er hatte eine Fostex 16 Spur und einen teuren Lexikon Hall PCM 70 für ca 6500 DM. Außerdem einen teuren 
Mikrophonvorverstärker von Drawmer. Der Chor Oheoh oh oh, ist ein Sampel aus dem Song der Sängerin Gloria Estefan. Bei mir im Song klang es aber ganz anders als bei ihr. Wir kamen dann 
darauf, eine deutsche Version davon zumachen und fragten jemanden, ob ihm ein Text einfällt. Dazu gab ich ihm die Aufnahme der englischen Version. Er schrieb dann ganz perfekt auf die 
Melodie Trabbi durch Europa. 
Jens, der Keyboarder, engagierte den Sänger und leitete die Gesangsaufnahme. Anwesend waren außerdem der Texter, ich und Elmar, der Bassist der Tanzband, der mit mir eingestellt wurde. 
Er hatte zwei Einsätze (Brüderchen, Och Mensch wie wär das schööön). Ich singe: Das ist doch völlig vorn. Leider unverständlich. Jens mischte das Lied und machte mit Feuereifer einen 
Termin bei einer Plattenfirma. Stolz erzählte er, daß er den Song tatsächlich vorspielen durfte und sich eine halbe Stunde mit dem A & R Manager unterhalten hat. Er meinte, daß er diesen 
Kontakt in Zukunft bestimmt verbessern und nutzen könne.
Annie let the Reggae in your heart, Annie, let us try to make a new start. Choose a point right on the map. We will see how far our love gets. Annie let the Reggae in your heart.

Die Fingerpickingstücke Chris Leo, Right Now und Chris Ragtime habe ich im Fostex 16 Spur Studio von Ragna, dem zweit tollsten Schlagzeuger, mit dem ich zusammen spielen durfte, in 
Wilhelmsburg aufgenommen, der damals Schlagzeuger einer Band war. Ich habe ihm dafür Geld gegeben.
Ich sollte bei der Band einsteigen und 12-saitige Rhythmusgitarre spielen. Lange überlegte ich, ob ich das machen sollte und befragte auch das I Ging. Ich entschied mich aber in meinem
Studio alleine weiterzumachen. Das I Ging besteht aus ganz vielen Holzstäben. Man hält sie locker in der Hand und schüttelt sie, bis eines herausfällt. Die Stäbe sind markiert. In einem
Buch werden die Markierungen erklärt und so erhält man eine Antwort auf seine Frage. Die Antworten verstand ich nicht. Ich spielte dann nicht in der Band mit.

Sven lernte ich ca 1992 über Henry kennen. Henry lernte Sven über den Silbermann kennen. Das war ein Mann, der sich jahrzehntelang mit silberner Schucreme eincremte, am
ganzen Körper, und mit nacktem Oberkörper abgehackte Roboterbewegungen machte. Früher trug er auch ein kleines Mikrophon am Mund. Ich gab ihm einmal Geld und er bedankte sich mit 
einem sehr blechernen Klang über seine Musikanlage. Er trat immer in der Innenstadt auf. Ganz in der Nähe von Henrys Laden. Ich sah ihn schon als 17 jährigen, 1981, öfter, wie er seine 
Musikanlage in einem Einkauswagen langsam durch die Stadt schob, um zu seinem Auftrittsort zu kommen. Irgendwann wollte man seine Auftritte verbieten aber es gab Protest und er bekam 
einen Dauerplatz neben dem Eingang eines bekannten Kaufhauses, wo er täglich stand. Vorher hatte er an verschiedenen Plätzen gespielt. Wenn es kalt war, trat er ebenfalls mit nacktem 
Oberkörper auf. Sven, der mit ihm zusammen Straßenmusik machte und auf seiner ersten CD auch einen Song über ihn schrieb, erzählte mir, daß der Silbermann, seine Wohnung im Winter 
nicht heizt. Der Silbermann nannte Sven manchmal Sven Madison Square Garden, weil Sven ja auch Musik komponierte. Bobby lernte ich über Sven kennen. Henry machte den Vorschlag, daß 
Bobby bei mir eine deutsche Version vom Titel Please don´t go singt, der damals sehr viel im Radio lief. Er sollte Please Condom heißen. Ich sampelte den Groove vom Hit und Bobbys Stimme 
für den Refrain. Das klang alles sehr gut. Henry schrieb begeistert den Text für die Strophe. Ich weiß nicht, ob er die Version einer Plattenfirma anbot aber wiedermal verband uns alle die 
Musik. 

Sven war also bei mir mit im Studio und das muss ihn beeindruckt haben. Ich weiß nicht, ob ich ihm Songs von mir auf eine Kassette aufnahm. Ich machte das häufig und gerne für Freunde. 
Er bat mich, mit ihm in ein Musik Geschäft zu gehen, um einen guten Drumcomputer zu kaufen. Das tat ich gerne. Ich wollte, daß er ein Keyboard mit Drum und Synthesizersounds kauft aber 
er bestand hartnäckig auf der Roland R8. Das war richtig, denn es ist ein Rockdrumcomputer. Ich riet ihm später, einen Midifileplayer mit einem Diskettenlaufwerk zu kaufen und den 
Drumcomputer damit zu laden. (Die R8 hatte nur für ca 10 Songs Speicher.) Wie er das machen sollte, erklärte ich ihm und das schrieb er alles mit! Ich programmierte mit dem Sequenzer im 
Drumcomputer ca 30 - 40 Songs für ihn (er hatte insgesamt ca 80), was immer eine leichte und angenehme Arbeit war. Er hetzte mich nicht und saß die ganze Zeit daneben. Dafür gab er mir 
25 DM die Stunde. 
Ich protestierte anfangs, daß man das so nicht machen könne, weil ich für eine gute Programmierung den ganzen Song von ihm hören müsse. Wie sollte ich die Drumsounds aussuchen? Ich 
sagte ihm immer, wenn er ihn mal aufnehmen will, müsse man alles neu machen. Und so war es auch, als ich seine beiden CDs mischte und programmierte. Für die erste wollte ich kein Geld 
haben, weil er in einer musikalischen Notlage war. Er erzählte mir am Telefon lange von seinen Sorgen. Für die 2te gab er mir 1500 DM. Diesen Preis nannte er einfach.
Die erste CD besprachen wir zusammen, ca 1 Stunde, und ich gab ihm viele Tips für die Songabläufe. Er schrieb alles mit. Gesang und Gitarren arrangierte er alleine. Ich hatte aber die Idee, in 
"Augenblicke" sein tiefes Gitarrenthema am Anfang ohne Rhythmusgitarre zu mischen. Ich glaube, ich sprach damals mit ihm über diese Stelle näher. Er kam aber auf die Idee, die Gitarre eine 
Oktave höher zu doppeln. Sehr viel später kam er von selbst darauf, daß er die Melodie von Fantomas aus einem alten französischen Schlager unbewußt übernommen hatte und fand auch den 
Namen der Interpretin heraus. Das so etwas passiert, weiß ich. Damit das bei mir nicht passiert, habe ich während meiner Studiozeit keine andere Musik, außer meiner eigenen gehört. Das war 
hart. Als ich aber doch ein Stück im Radio in der Öffentlichkeit hörte, kaufte ich mir die Maxi CD mit allen Versionen. Diese hörte ich sehr oft. Es war Crazy von Seal. Einen Song komponierte 
ich in dieser Zeit. Ich war während der Komposition verzweifelt, weil es mir nicht gelang, eine Basstimme zu finden, die nicht an diesen Song erinnert. Das ist ein besonderer Mix von Crazy, 
der nur auf der Single ist. Resigniert musste ich schließlich aufgeben. Ich habe das Schweben im Arrangement von Crazy mit viel Weite und die Rhythmusgitarre irgendwie übernommen.
In der Stadt gab es einen sehr guten Schallplattenladen (hier gab es auch die Swingel Singers. Ein Musiklehrer spielte im Unterricht mal ein Stück an.). Hier bekam ich ca 1980 von dem 
Sänger Little Milton Campbell eine Doppel LP mit sehr schönen Aufnahmen u.a. If walls could talk.. Campell kann sehr gut singen. Bis heute erinnere ich mich an das Stück Grits ain´t Groceries 
und an die Zeile im Refrain: Grits ain´t  Groceries and Mona Lisa was a man. Ich vermute, daß mich diese Zeile zu einem Text inspirierte. Bestimmt ist das Bild Mona Lisa eine Fälschung!

Sven kaufte sich dann eine Fostex 8 Spur, ein Neumann Stabmikrophon, einen Mikrophonvorverstärker, den ich mit ihm bei Amptown aussuchte. Einen Fostex Dat Recorder kaufte er alleine, 
ohne mich zu fragen. 
Für seinen verzerrten Sound hatte er ein 19 Zoll Rack von Marshall und ein Wah Wah Pedal. Er hatte ein Gibsonmodel und 2 Ovation Akustikgitarren mit einem 10er Satz Saiten. Also sehr 
dünne Saiten. Seine Songs nahm er in seinem Keller auf und spielte mit Midiclick erstmal zu den Drumgrooves, die ich ihm zuerst programmiert hatte, seinen Gesang und die Gitarren ein. 
Dann stellte er seine Anlage in meinen Keller. Als Tisch benutzte ich 2 lange schmale, dünne Spanplatten, die ich übereinander und über 2 Tischböcke legte. Der Vormieter hatte sie
im Keller stehen lassen. Er brachte 2 nicht sehr große Hifi Lautsprecher von, ich meine, Bang & Olufsen mit, die seinem Vater gehörten. Wichtig war mir, daß die Lautsprecher der Größe des 
Kellers angepasst sind. Um die Hifi Lautsprecher an sein Livemischpult, ohne Solofunktion pro Kanal, anzuschließen, mußte er teure Adapter kaufen. Ich meine, sie kosteten 40 DM pro Stück.
Er hatte ein tolles digitales 16 Kanal Mischpult mit 2 sehr guten Effekten. Insgesamt 198 Presets. Ich hatte nur noch ein DMP-11, ein Alesis Midiverb 2, den Symetrix Vorverstärker, den Atari, 
mein Fostex Fernbedienungskabel für die 8 Spur, den Yamaha GC 2020 Summencompressor und den Casio Dat Recorder. Die erste CD synchronisierten wir mit Midiclick aus der R8. Drums und 
Bass programmierte ich im Sequenzer der R8. Die 2te CD programmierte ich im Notator. Ich nahm eine SMPTE Spur auf, weil es praktischer war. Außerdem hatte ich ja den Synchronizer. Ich 
musste jedes Stück einzeln nachsynchronisieren. Es gibt im Notator eine Funktion, mit der man das Songtempo so einstellen kann, daß es einem nach einigen Versuchen gelingt, die Bandma-
schine mit dem Computer ganz genau zu synchronisieren. Ob die Geräte auseinanderlaufen, hört man am Ende des Stücks ganz genau. Wenn man Midiclick benutzt, muss die Bandmaschine 
immer am Songanfang starten. Beim SMPTE startet sie an jeder Stelle des Songs. Henry hatte mir zufälligerweise ein Casio Keyboard in meine Wohnung gebracht. Ich hatte zufällig ein 
Bügelbrett aufgestellt und er stellte den Synthesizer darauf ab. Ich weiß noch heute, daß mich dieser Zufall erstaunt hat. Das Keyboard hatte GM Sounds: Lustige Effekte, schwellende 
Streicher, sogar Drumloops (benutzt in Model) und Bässe. Es war kein Profikeyboard aber für Laien gemacht, die von den Sounds ganz besonders stark angesprochen werden sollten. Deshalb 
waren sie gut!!! Das war ein echter Verkaufstrick von Casio. Warum mir Henry das Keyboard vorbei brachte, sagte er nicht. Ich brachte es ihm dann ca 9 Monate später in seinen Laden.
Ich hatte Lust, aus Svens Songs etwas Neues zu machen und deshalb setzte ich das Casio ein. Bei Model musste ich die vielen Keyboardsounds benutzen, weil seine Gitarren verstimmt 
waren. Seine Aufnahmen waren unbrauchbar.
Svens Rhythmusgitarre wollte ich links und rechts ins Panorama legen, weil es sonst nicht gut klang. Es war aber nur eine Gitarrenspur da. Ich leitete die Gitarre ins DMP-11.
Dort stellte ich im zweiten Effekt das Delay auf 0 Millisekunden Verzögerung. Damit war der Effekt ausgestellt. Ich konnte auch das Effekt Panorama einstellen und legte es nach rechts. Auf 
dem Kanal für die Gitarre stellte ich den Effektanteil entsprechend hoch ein. Der Effektanteil funktionierte jetzt also als Volumenregler. Die ursprüngliche Gitarre legte ich nach links. Ich 
benutzte in jedem Song eine andere Base und Snare, die ich immer sehr viel tiefer stimmte. Das klang für mich sehr viel wuchtiger.
Leider ist der Bass etwas zu leise auf der CD1. Woran das gelegen hat, weiß ich nicht. Ich habe mir einige Songs von meinen CDs auf Dat Recorder aufgenommen und den Bass damit im
Keller ganz genau überprüft. Eigentlich war alles in Ordnung. Mein Bruder drehte später mal an seinem Hifi Verstärker einfach die Bässe rein und ich war begeistert, wie gut die Aufnahme jetzt 
klang. 
Sven hörte sehr gut. Er bekam vom CD Presswerk eine Aufnahme, wie seine CD klingen sollte, die wir uns zusammen in seinem gelben Porsche anhörten. Das Presswerk hatte ein sehr teuer 
klingendes Gerät eingesetzt, was die Stücke komprimierte. Sven hörte, daß dadurch der Gesang schlechter zu verstehen ist. Er entschied sich gegen die Aufnahme vom Presswerk und 
verlangte, daß sie ohne Kompression gepresst wird. Er verkaufte die CD privat. Vielleicht ca 200 Mal und schickte eine auch an den deutschen Rockmusikerverband in Lüneburg, auf den ich 
ihn aufmerksam gemacht hatte. Die CD wurde dort gehört und in der Verbandszeitschrift besprochen. Ich weiß noch, daß geschrieben wurde, daß man der CD einen gewissen Charme nicht 
absprechen kann. Ein Song von ihm, Radio Rock, hieß ursprünglich Delta Radio. Der Radiosender Deltaradio veranstaltete ca 1998 einen Wettbewerb. Musiker sollten einen Song über den 
Sender schreiben und einschicken. Svens Song wurde als bester ausgezeichnet. Er wurde deshalb zu einem Live Interview ins Senderstudio in Kiel eingeladen. Er lud mich ein, mitzukommen. 
Während dem Interviews saß ich nur daneben und wurde nur einmal kurz etwas gefragt. Da ich so ein Künstlerinterview noch nie miterlebt habe, war die Atmosphäre dabei sehr interessant. 
Schließlich war ich auch dabei.
Es war ein wunderschöner Sommertag auf dem Weg nach Kiel. Sven zeigte mir auf der Autobahn, wie es ist, wenn er mit seinem Porsche 220 km/h fährt. Dabei hielt er sich aber streng an die 
Geschwindigkeitsbegrenzungen. Lange konnte er nie so schnell fahren. Vielleicht nur 1 - 2 Minuten am Stück wegen den Geschwindigkeitsbegrenzungen. Manchmal nahm er mich auch mit, 
wenn er mit mir irgendwohin wollte. Ihm machte es nichts aus, mit seinem Porsche in der Hauptverkehrszeit öfter im Stau zu stehen und wirklich langsam vorranzukommen. Sein erster Porsche 
war rot. Empört erzählte er mir, daß Leute so einen Porsche gar nicht gerne haben und einmal die Motorhaube mit Ketchup vollgekleckert war. Seine nächsten Porsche waren gelb. Er kaufte 
sie gebraucht. Der eine kostete 20.000 €. Er fuhr auch mal einen gelben Porsche Carrera. Einmal hatte er mit einem Modell großes Pech. Innerhalb der Garantiezeit von 1 Jahr, mußte die 
Ölpumpe ausgetauscht werden. Dafür musste der Motor ausgebaut werden, weil die Ölpumpe darunter war. Wie lange die Reparatur dauerte, weiß ich nicht. Der Motor muss mit einem Seilzug 
herausgehoben werden. Leider ging die Ölpumpe ein drittes Mal kaputt. Dieses Mal musste er für die Reparatur 3000€ bezahlen.

Die 2te CD ließ er nicht pressen. Für die 2te CD machte ich mit ihm keine Vorgespräche. Beim Mastern beider CDs, masterte ich auch alle Songs ohne Gesang, damit er einfacher damit 
auftreten kann.
Sven arbeitete Vollzeit als Maler und Lackierer in der Firma seines Vaters und wohnte in seinem Haus in einem kleinen Zimmer, wofür er Miete bezahlte. So konnte er Geld für seinen Porsche 
und seine Musikanlage sparen. Sven konnte Karate und Kickboxen. Er zeigte mir, was er kann. Da er in einem gefährlichen Stadteil mit vielen Ausländern wohnte und klein ist, war er schon 
früh gezwungen, sich körperlich zu verteidigen. Sven schlug zu, wenn er es jemandem beweisen musste. Sven war auch sehr albern und Fan von Komikern.

Wenn ich im Radio oder woanders Musik höre, die mir bekannt vorkommt oder ich die Idee habe, daß könnte auch von mir sein, sage ich mir, was ich mal woanders gehört habe: Eine Erfindung 
macht ein Erfinder nie alleine. Sie wird immer von verschiedenen Erfindern an unterschiedlichen Orten gleichzeitig irgendwo in der Welt gemacht. Die Erfindern wissen dabei nichts von einander 
und kennen sich auch nicht.

Der Gesang trifft den Zuhörer am stärksten von allen Instrumenten. Die Stimme kann am meisten im Zuhörer eine Resonanz hervor rufen, ihn aktivieren und beleben. Darauf hat der Zuhörer 
ein Recht! Ich bin der Ansicht, daß der Zuhörer, der kein Instrument spielt, unbewußt vom Musiker verlangt, auf einer bestimmten Frequenz getroffen zu werden. Dieses Verlangen muss der 
Musiker, bzw Sänger verstehen. Er muss es umsetzen und so spielen, daß es ihn positiv trifft und belebt. Wäre der Zuhörer nicht da, könnte der Musiker nichts spielen, weil er keinen 
Empfänger seiner ausgesendeten Frequenzen hat. Die Elektromagnetik des Gesangs werden von der Elektromagnetik des Zuhörers magnetisch angezogen. 
Auf einem Song sagte einmal der afro-amerikanische Jazz Pianist in der Ansage sehr höflich: The next Song we will try is called...and with your Help we might do it.
Das nächste Stück, das wir versuchen wollen, zu spielen, heißt...und mit ihrer Hilfe könnten wir das schaffen.

Damit ein Musiker richtig funktionieren kann und seine Frequenzen so positiv wie möglich treffen können, muss er seine Gefühle mit Hilfe seines Verstandes kontrollieren könne. Hass zB darf er 
nicht haben. Er muss dafür verstanden haben, daß er den Hass gegen sich selbst richtet und er nur sagt, daß er dem anderen etwas vorwirft, was unrecht ist, ganz egal was es ist. Wenn 
man sich selbst nicht verstehen kann, dann andere Menschen erst recht nicht. Man muss versuchen, die Reaktionen und Gespräche seiner Mitmenschen als Hilfe zu verstehen, die einem 
gegeben werden, um seinen Lebensweg gehen zu können. Diese Einsicht ist mehr wert, als oberflächliche Gespräche beim Psychiater. Man bekommt also ständig Hilfe von seinen 
Mitmenschen. Man muss sie nur annehmen können. Wenn man von einem Menschen angeschrien wird und nicht weiß warum, sollte man sich fragen, was das einem sagen soll. Nie sollte man 
bei seinen Mitmenschen einen Fehler suchen. Johnny Winter singt auch: It´s my own fault und Help Me. Anders kann man nicht denken, sonst kann man seinen Hass nie bezwingen. Wenn 
man das tut, ist man vom Hass "gegen seine Mitmenschen", der sich aber gegen einen selbst richtet, befreit. Der Verstand hat dann die Emotion verdrängt. Wenn man meint, daß man einen 
Menschen liebt und ihn für sich haben will, ist es das gleiche. Man wird krank vor Liebe. Man meint, ihm gegenüber so empfinden zu dürfen, dabei verkennt man ihn aber ebenfalls: Liebe macht 
blind. Auch diese Liebesemotion kann man nur mit dem Verstand verdrängen. Man muss den anderen frei geben und erkennen, daß es etwas materielles ist, wenn man ihm abverlangt. 
Zwischen Hass und Liebe gibt es viele Emotionen, die man so verdrängen muss. Dann erhält man einen Frieden, der allen Verstand übersteigt. 
Wenn zwei Menschen, die kein Instrument spielen, miteinander reden und meinen, das ist keine Musik, ist das so nicht richtig. Man spricht auch von der Sprachmelodie. Außerdem hat jede 
Stimme, wie ein Instrument, eine charakteristische Frequenz auf der er Töne aussendet, mit denen er andere Menschen treffen kann. Das ist vielen Menschen bewußt. Meistens sind sie aber 
leider nicht bereit, den anderen positiv zu treffen und das zu üben. Wie man in den Wald hineinruft, schallt es auch hinaus. Wenn man also auf eine bestimmte Art zu einem Menschen spricht, 
kann es sein, daß man die falsche Frequenz aussendet, die ihn negativ trifft. Das kann auch geschehen, wenn man ruhig spricht. Man hat dann leider doch die falschen Worte und die falsche 
Sprachmelodie eingesetzt. Mehr oder weniger bewußt. Wenn man daraufhin vom Gegenüber angebrüllt wird, sollte man sehr ernsthaft darüber nachdenken. Selbstverständlich kann man es 
auch in einem vernünftigen Gespräch klären. Das Streitgespräch ist eine bestimmte Art, sich zu unterhalten. Man spricht auch von Streitkultur. Man tauscht Gedanken aus. Dabei muss man 
sich nicht anbrüllen. Tut man das, wird man taub und blind, kann den andern nicht mehr verstehen, verletzt ihn und verschließt sich selbst, damit man andere Menschen nicht mehr negativ 
treffen kann. Man muss das sogar als einen Selbstschutz bezeichnen. Das ist aber unangenehm. Wenn man jemanden anbrüllt, kann man davon krank werden. Es gibt viele Möglichkeiten, sich 
mit der Sprache zu verletzen. Ich nenne das zwischenmenschliche Kriminalität.
Mein Lieblingsname für eine Frau ist der englische Name Melody. Er sagt, daß diese Frau eine Frequenz aussendet. 
Briefe und e-mails können ebenfalls Frequenzen aussenden. Auch Musik, die man für einen anderen aussucht. Immer dann, wenn man für einen anderen etwas tut, sendet man was aus. 
Wenn im Krankenhaus der Arzt und die Pflegerin einen freundlich oder nur ruhig und aufmerksam ansprechen und einem zugewandt sind, ist das schon sehr, sehr viel. Diese Personen öffnen 
sich nämlich vertrauensvoll dem Patienten und sind dann verletzlich. Man sollte deshalb schon mit dieser Offenheit vom Arzt oder Pflegerin zufrieden sein und nicht zuviel verlangen. Sie haben 
auch anderen etwas zu geben. Denen nimmt man dann etwas weg. Es ist so wie am Mittagstisch beim Essen. 
Wenn ich eine Komposition beendet habe, brauchte ich jemandem, dem ich sie vor spielen konnte. Deshalb nahm ich zB Kassetten mit meinen Liedern für Freunde auf. Ich litt aber immer 
darunter, daß ich niemanden hatte, mit dem ich ernsthaft über meine Musik sprechen konnte und der mir Verbesserungs Vorschläge machen konnte. Ich schickte deshalb meine Musik auch an 
Musik Prodozenten, um von ihnen einen Rat zu bekommen. Das tat ich, weil ich meine Musik un vollkommen fand. Mir war damals nicht bewußt, daß das un logisch ist. Ich komponierte und 
arrangierte meine Lieder nämlich immer so weit, bis ich deutlich das Gefühl hatte, daß ich die Idee nicht weiter aus arbeiten und deshalb be enden konnte. Also konnte mir auch ein anderer 
Produzent nichts mehr sagen. Ich war eigentlich nur unsicher. Heute weiß ich, daß mir niemand hätte helfen können, etwas besser zu machen. Bis auf den einen Produzenten, der mir riet, 
deutsche Texte zu schreiben, weil das meine Mutter Sprache ist. Wenn ich englische Texte schreibe, ahme ich Musiker nach, die ich nicht ver stehen kann. Wenn ich deutsche Texte 
schreibe, kann ich sie viel tiefer empfinden und kann viel deutlicher und treffender sein. Im Englischen rede ich eigentlich nur herum. Damit das keiner hört, texte ich irgend etwas!!! Das hat 
er so aber nicht gesagt. Er sagte nur: Versuche es mal mit deutschen Texten. So einen Rat kann man auch von einem Freund bekommen, der selbst kein Musiker ist. Im Deutschen zB kann 
man die Wörter deutlicher aus sprechen, weil man ihren Sinn besser ver steht. Ein Deutscher nuschelt die Englische Sprache. Es gibt aber viele Sänger oder Sängerinnen, die meinen, es 
macht nichts, wenn man sie nicht ver steht. Das geht aber nicht! Warum macht man denn den Text? Er soll doch ver standen werden. Besonders schwer haben es die deutschen Rapper. Sido 
mit Hey Du ist aber zB her vorragend zu verstehen. Viele deutsche Rapper leider nicht. Ich bin aber der Meinung, daß ihre Texte sehr interessant sind und es sehr schade ist, wenn man nicht 
ver stehen kann, was sie anderen so gerne mit teilen wollen. Eventuell muss man lernen, weniger Text auf einmal zu sprechen. Also sparsamer zu singen. Ich würde heute jedem Musiker 
sagen, daß er ver stehen muss, daß nur er seine Musik so gut wie möglich machen kann. Ein anderer kann sich in seine Gedanken, Wünsche, Triebe, Illusionen, Bilder und Umstände, 
instrumentale Fähigkeiten, musikalische Betrachtungs Weisen etc. und die Umstände unter denen seine Kompositionen entstehen und nur so entstehen konnten, niemals hinein finden. Das 
beste ist, man spielt anderen seine Lieder vor. Wenn man das tut, erzeugt man in ihnen eine Resonanz und er hält eine Resonanz zurück. So etwas braucht man als Musiker. Wenn dann 
jemand vetr träumt an die Decke guckt, wenn man ihm ein Lied vor spielt, kann einen das schon inspirieren. Finde ich. Helge Schneider hat einen witzigen Gag. Er geht mit seiner Komposition 
zu einem Musik Verlag, um sie dort vor zu spielen. Der Verlags Leiter summt kurz die Melodie und sagt dann: Jaaaa. Sehr gut . Jaaa. Anderer Text. Helge: Anderer Text? Verlags Leiter: Jaaa. 
Das musss sein. Und andere Melodie!
Helge: Was!! Anderer Text und Melodie? Nein! Das geht nicht. Dann räum ich wieder ein. Vielleicht wird´s ja noch mal ein Welt Erfolg. (Helge Schneider, Hörspiele 1, 1979 - 1984, Musik 
Verlag).
Ich habe immer ver sucht, normale Songs zu komponieren: Intro, Strophe, Bridge, Refrain, Überleitung, Strophe (halb so lang), Bridge, Refrain, Refrain, Überleitung, Gitarren Solo, Mittelteil, 
Refrain, Refrain, Refrain. ZB. Und dann darf der Song nicht zu lang sein, höchsten 3 Minuten!, sonst bekommt er kein Air Play. Das soll meinen, das die Rund Funk Anstalten deinen Hit nicht 
spielen wollen. Am besten machts Du irgend etwas. Hauptsache Du be schäftigst Dich mit Audacity, Deinen MP3s und sampelst. Wenn Du sampelst, bekommst Du Ideen, wie Du sie ver 
wenden möchtest und mit welchen Sampels Du sie ver binden willst. Nach ahmen kannst Du jeden den Du magst!!!! Du bekommst schließlich keine Tantieme. Dessen solltest Du Dir ver gewiss 
sein. Du kannst auch mit Freunden eine Idee aus arbeiten oder so. Oder eine Freundin fragen, ob sie mal zu Deiner Idee spielt. ZB Gitarre oder eine Melodie singt ohne eine Text Idee oder nur 
eine kurze Text Idee, die Du sampelst und sparsam, hier und da in Dein Stück ein baust. Ein bischen Gesang ist schon ganz toll. So viel texten muss man gar nicht. Eine Zeile bei Snap heißt 
zB: Went to the store, forgot the money! Song: Ooops Up bei ca 2.00 Minuten. Ich ging zum Super Markt und hab mein Geld ver gessen oder meinem Geld vergeben? Also man kann aus 
einem Spruch oder Witz, ganz egal was, Haupt sache es ist ge sungen oder gesprochen, schon viel machen. Man muss nicht so viele Strophen reimen wie die Rapper und Hip Hopper oder die 
vielen anderen Künstler. Wenn man seine kurze, treffende Aussage musikalisch untermalt, geht das auch und man muss sich nicht mehr an das starre Korsett des 0815 Popsongs halten. Das 
ist so. Wie soll man gegen die großen an stinken? Gar nicht soll man das. Deine Idee ist Deine Frequenz auf der Du sendest! Irgendwie solltest Du einfach anfangen, Dich mit allem zu 
beschäftigen und was dabei heraus kommt, ist Dein Kunst Werk. Das muss man jemandem einfach mal klar machen. Kein anderer kann so etwas wie Du! Meine nächste Idee heißt: Tundra 
Struck!
Ich mag nach wie vor ver zerrte Gitarren Sounds. Ich stelle mir vor, daß sie aus Zerr Matt und Bratislava sind. 





